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Ill 


GRANDEUR ET MISSION DE LART 


Pour se faire une idée de l’importance des arts, il suffit de se repré- 
senter ce que seraient les grandes nations de la terre, si l’on supprimait 
de l’histoire les monuments qu'elles ont élevés à leurs croyances, les ou- 
vrages où elles ont laissé la marque de leur génie. Il en est des peuples 
comme des hommes : il ne reste d'eux, après leur mort, que les choses 
émanées de l'esprit, c'est-à-dire la littérature et l’art, des poëmes écrits 
et des poëmes de pierre, de marbre ou de couleur. 

Si l'Égypte était inconnue, si le souvenir de ce pays était compléte- 
ment effacé de la mémoire humaine, quelque jour un philosophe, voyant 
se dresser, dans les solitudes de Memphis, trois pyramides gardées par 
un sphinx, devinerait l'existence d’un peuple religieux, esclave, dominé 
par le mystère, immobile dans ses idées, plein de foi dans l’immortalité de 
la vie. Par la signification de ces monuments symboliques, il serait amené 
à reconstruire toute l’antique Égypte; il en retrouverait les mœurs, il 
en connaitrait les pensées... Si la Grèce était un pays ignoré ou disparu 
dans l'oubli, quelque jour un artiste, retrouvant une colonne des Propy- 
lées, un fragment des sculptures de Phidias, un bronze de Lysippe, une 
monnaie d’ Alexandre ou un vase grec, serait averti qu'un grand peuple 
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habita ces contrées, que ce peuple eut un bon sens délicat, un goût pur, 
un sentiment exquis de la grâce, et qu’il poussa le culte de la beauté jus- 
qu’à diviniser l’homme et humaniser les dieux. Oui, un portique en ruine, 
une tête de marbre nous suffisent pour remonter en idée à ces temps 
héroïques, où le ciel vivait et respirait sur la terre, comme dit le poëte : 


Où Vénus Astarte, fille de l’onde amère, 
Ruisselait, vierge encor, des larmes de sa mère, 
Et fécondait le monde en tordant ses cheveux. 


Il semble que les nations aient pressenti que leur gloire serait mesu- 
rée aux œuvres du poéte et de l'architecte, du sculpteur et du peintre, 
car il n’est pas de peuple qui n’ait honoré les artistes, comme s’il eût vu 
en eux les témoins futurs de sa grandeur. Dans le primitif Orient et 
dans la vallée du Nil, l’art, confondu avec le plus haut sacerdoce, était 
aussi vénéré que le pontife. En Grèce, la fable de Prométhée ravissant 
le feu du ciel pour animer l'argile, symbolisait assez clairement l’au- 
guste origine des arts. Aussi n’est-on pas étonné d'apprendre que le 
plus sage des philosophes, le maître de Platon, était sculpteur, et 
qu’il avait modelé les trois Graces. Chez les Éléens, un sentiment de 
respect religieux s’attachait au souvenir de Phidias, et les descendants 
de ce grand homme avaient, de père en fils, la charge de montrer 
aux étrangers, comme un lieu vénérable, l'atelier où il avait sculpté 
son Jupiter Olympien. L’efligie du statuaire Alcamène était placée au 
faite du temple d’Eleusis. La ville de Pergame, en Mysie, acheta, des 
deniers publics, un palais ruiné, pour sauver quelques murailles où il 
restait encore des peintures d’Apelles, et les habitants suspendirent la dé- 
pouille de ce peintre illustre dans un réseau de fils d’or. Plus rudes que 
les Grecs, les Romains avaient hérité cependant de leur souveraine estime 
pour les artistes. Cicéron rapporte que Lélius Fabius, qui comptait parmi 
les siens tant de consuls, et dont la famille avait tant de fois triomphé , 
voulut mettre son nom sur les peintures qu’il avait exécutées de sa main 
dans le temple du Salut, et se fit appeler Fabius pictor. Enfin, dans les 
temps modernes, ce fut le plus fier des empereurs d’ Allemagne, celui qui 
réunissait en lui l’orgueil germanique à la hauteur castillane, ce fut 
Charles-Quint qui prononça cette parole fameuse : « Titien mérite d’être 
servi par César. » 


Si l'art tient un rang aussi élevé dans l'esprit des hommes et dans 
l'opinion des premiers peuples de la terre, cela seul nous avertit que sa 
mission est grande. C’est à nous maintenant de la définir. 
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L'art est-il un pur délassement de l'esprit, une manière d’orner la vie ? 
Son but, Dieu merci! est plus sérieux et plus noble. L'artiste est chargé 
de rappeler parmi nous l'idéal, c’est-à-dire de nous révéler la beauté 
primitive des choses, d’en découvrir le caractère impérissable, la pure 
essence. Les idées que la nature manifeste sous une forme embrouillée et 
obscure , l’art les définit et les illumine. Les beautés de la nature sont 
soumises à l’action du temps et à la loi universelle de destruction : l’art 
les en délivre; il les enlève au temps et à la mort. Voyez la Niobé antique : 
elle est toujours jeune, même auprès de sa plus jeune fille. Une femme 
belle passe sa vie à devenir belle ou à cesser peu à peu de l'être; elle 
n'a, pour bien dire, qu’un instant de vraie beauté, de pleine existence ; 
mais en ce moment suprême, sa beauté est absolue, elle manifeste le 
divin mystère, elle rend visible à nos regards l’invisible beauté. Vienne 
l'artiste : il arrétera le soleil, il suspendra le cours des années humaines, 
et il écartera de cette beauté ce qui n’est pas essentiel, le temps, pour la 
faire paraître dans l'éternité de sa vie. 

L'œuvre d’art est donc une création, puisqu’en pénétrant l'esprit des 
choses à travers les apparences, l'artiste produit des êtres conformes à 
l’idée créatrice, à l’idée vivante qui réside en eux. Mais si l’artiste crée, 
il doit être libre, il doit suivre l’élan de sa propre inspiration. Comment 
sa main obéirait-elle sans froideur à l’esprit d’un autre? Comment rem- 
placer l'harmonie si intime que Dieu a mise entre l'âme et le corps, c’est- 
a-dire la chaleur méme de la vie? L’art est donc libre; il est absolu; il 
ne relève que de lui-méme. Donc il ne saurait être confondu avec l’agréa- 
ble, car il perdrait alors sa liberté et ne serait plus qu’un aimable esclave. 
Sans doute, l’art nous plaît : il est la grâce et l’enchantement de la vie; 
mais son but n’est pas de nous plaire. Autrement, quelle déchéance ! 
quel abaissement ! Soumise à toutes les variations du jour et de l'heure, 
la beauté, — cette beauté qui contient l’idée immortelle, qui enveloppe 
l'infini, — deviendrait le pur jouet de nos sensations mobiles. Celui 
qui l'aurait admirée aujourd’hui, la répudierait demain, et chacun de 
nous pouvant la juger suivant son impression {personnelle, on la verrait 
plus changeante que la fantaisie et moins durable que la mode. Un seul 
homme aurait le droit de proclamer beau ce que le genre humain tout 
entier trouverait laid. Ainsi paraîtrait légitime ce vieil adage, si faux 
quand on l’applique aux arts du dessin : On ne peut disputer des goûts. 
Erreur funeste qui consacre l'anarchie dans le domaine de l'esprit! Le 
” génie cesse-t-il d’être libre parce qu’il obéit à ses propres lois? Et qu'est-ce 
donc que le génie, si ce n’est l’intuition rapide des lois supérieures ? Ces 
lois, il est permis à la philosophie de les connaître : c’est son droit. I] lui 
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appartient de juger si la forme est convenable à l’idée; or, quelle que 
soit la variété inépuisable des formes, il en est toujours une qui est plus 
parfaite, et c’est la raison qui en décide, avec l’aide du sentiment. 

Non, le beau n’est pas seulement ce qui plaît. Que de choses sont 
agréables sans être belles, comme le fait observer Socrate à Hippias. 
Les plaisirs de la table, par exemple, peuvent-ils être appelés beaux ? Des 
nations entières trouvent agréables le café et le thé : quelqu'un dira-t-il 
que ce sont là de belles substances ? 

Il ne faut donc pas confondre le beau avec l’agréable; encore moins 
faut-il le confondre avec l’utile, qui est souvent son plus grand ennemi. 
Celui qui, dans un vase grec, verrait un pot à l’eau, et dans une coupe de 
Cellini un verre à boire, celui-là les aurait bientôt détruits par l'usage. 
Utiliser, en effet, c’est approprier les choses à son désir, les convertir dans 
sa substance, les sacrifier. Le jour où les pontifes romains envisagèrent 
comme utiles les monuments antiques, ils en firent des ruines; mais, 
chose admirable! ces ruines devinrent plus belles encore que le monu- 
ment lui-même. Ainsi, le voyageur qui se promène la nuit dans le Forum, 
éprouve un de ces ravissements dont l’âme conserve toujours l’ineflable 
impression. L'aspect de ces débris le plonge dans une rêverie délicieuse 
et solennelle, et pour lui, l'arc de Titus, le Colisée n’ont jamais été 
plus beaux que depuis qu’ils sont inutiles. 

V’utile est le domaine de l'industriel; le beau est l'apanage de l'ar- 
üste; on admire les créations de l’art, on consomme les produits de l’in- 
dustrie. Dès que la beauté n’est pas la première qualité d’un objet, cet 
objet n’est point une œuvre d’art. Un meuble utile peut avoir une cer- 
taine beauté, mais il n’est pas beau en lui-même et par essence; il n’est 
qu'embelli. Quand l’utile et le beau sont réunis dans une même chose, il 
arrive souvent que la beauté semble en interdire l'usage, et si elle l’em- 
porte, l’objet devient alors inutile. 

Lutilité est donc étrangère à la destination de l’art; pour conserver sa 
dignité, sa grandeur, il doit avoir son but en lui-même. Si on en fait un 
missionnaire de la religion, un officier de morale, comme dit Mirabeau, ou 
un moyen de gouvernement, quelque brillant que soit son esclavage, il 
n'en sera pas moins esclave. Mème au service des plus nobles causes, il 
ne peut devenir un instrument sans s’abaisser ou s’amoindrir, car l’'inspi- 
ration libre est le plus illustre privilége de l'artiste. La liberté est la plus 
haute destination de l esprit. 

Il se peut sans doute que d’une belle œuvre d’art il ressorte une idée 
morale ; mais la morale dépend du spectateur qui la dégage : c’est lui qui 
la trouve et qui la prouve. Lorsque la peinture était encore en son enfance, 
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on représentait dans les tableaux des inscriptions morales, écrites sur des 
cartels ou tracées sur des banderoles qui sortaient de la bouche des 
personnages. Ces naivetés gothiques font voir jusqu'où allait l’asservisse- 
ment du peintre, et jusqu’où il pourrait aller, si l’art acceptait pour mis- 
sion de prècher la vertu par le dessin et la couleur. Oubliant peu à peu 
sa véritable fin, qui est de manifester le beau, il retomberait bientôt en 
enfance ; le fond emporterait la forme; la morale absorberait la beauté : 
il n’y aurait plus dart. 

Maintenant, si nous rapprochons ce que nous avons distingué, nous 
verrons que, par un enchaînement merveilleux, l’art produit de lui-même 
ce qui n’est pas son but, c’est-à-dire qu'il est religieux et moral, utile et 
charmant. 

Il est religieux, parce que le beau est un reflet de Dieu même. Toute 
vérité enveloppée dans une forme sensible et belle nous montre et nous 
voile l'infini ; elle couvre et découvre tout ensemble l’éternelle beauté. 

Il est moral, parce qu’il élève l'âme et la purifie ; il est la splendeur 
du vrai, suivant la belle parole de Platon, modifiée par saint Augustin : 
splendor. boni. Quand je suis en présence d’un chef-d'œuvre, j'éprouve le 
besoin de mettre mon âme à l’unisson. Si j'avais le sentiment de mon 
indignité , l'admiration serait pour moi un malaise, un reproche; je me 
sentirais humilié de toute pensée basse; je ferais donc effort, une fois 
rentré en moi-même, pour effacer de ma nature les taches qui me seraient 
apparues à cette vive lumière que projette la beauté. 

L’art est utile aux sociétés, parce qu'il adoucit les mœurs; il tempère 
la rudesse de l'homme, rien qu'en le donnant en spectacle à lui-même. 
Lorsque, jeté par la tempête sur les côtes d'Afrique, Énée arrive secrète- 
ment à Carthage, il entre dans le temple de Junon et il y voit une suite de 
peintures qui représentaient le siége de Troie. À cette vue, ses inquié- 
tudes se calment, et il renaît à l'espérance : « Rassurons-nous, dit-il à 
son compagnon, ici les malheureux trouvent des cœurs compatissants : 
Sunt lacryme rerum... » 

« En voyant chaque jour, dit Platon (dans la République), des chefs- 
d'œuvre de peinture, de sculpture et d’architecture, les génies les moins 
disposés aux graces, élevés parmi ces ouvrages comme dans un air pur 
et sain, prendront le gotit du beau, du décent et du délicat; ils s’accou- 
tumeront à saisir avec justesse ce qu'il y a de parfait ou de défectueux 
dans les ouvrages de l'art et dans ceux de la nature, et cette heureuse 
rectitude de leur jugement deviendra une habitude de leur âme. » 

Laissez donc faire les grands artistes : sans songer à nous plaire, ils 
nous raviront; sans vouloir nous moraliser, ils élèveront notre âme. 
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Laissez faire la Beauté : d'elle-même, fille gracieuse et voilée, elle nous 
conduira auprès de sa sœur austère, chaste et nue... la Vérité. 


IV 
DE L IMITATION ET DU STYLE 


Phèdre raconte, dans une de ses fables, qu’un célèbre histrion était 
en possession d’amuser le peuple romain en imitant le cri d’une oie, si 
notre mémoire est fidèle. Un paysan, voulant surpasser l'histrion, fit crier 
une oie véritable qu'il avait cachée sous son manteau; mais, à sa grande 
surprise, il fut sifflé. 

Spirituel apologue, qui à lui seul contient la juste définition de l’art! 
Ce qui intéressait le peuple romain, ce n’était point le cri de l’oie, c'était 
Vheureux effort de l’histrion pour imiter ce cri. Il n’était pas besoin 
d'aller au théâtre pour entendre un oiseau si vulgaire et si familier; mais, 
dès que la chose naturelle passait par la volonté du dernier des histrions, 
elle devenait piquante et le peuple s’en amusait, parce que l’homme 
s était ajouté à la nature, homo additus nature. Ainsi, la belle définition 
que François Bacon a formulée était contenue, depuis des siècles, dans 
la fable de Phèdre. 

Qu'est-ce que l’imitation ? C’est une copie fidèle, et rien de plus. Si 
les arts du dessin n’avaient d'autre objet que de copier la nature, ils ten- 
teraient, la plupart du temps, une chose inutile : ils seraient un pléo- 
nasme. Pourquoi peindre avec tant de soin, sur la toile, une fleur que 
nous pouvons aller voir dans le jardin? Pourquoi une seconde édition 
des créatures, alors que la premiére,est inépuisable? L’imitation, d’ail- 
leurs, est-elle possible? Les raisins de Zeuxis trompant les oiseaux, c’est 
là une pauvre fable, imaginée et répétée par des écrivains qui, certai- 
nement, n'étaient pas dans le secret de l’art. Si l'artiste est peintre, 
pourra-t-il conserver à ses fleurs sans parfum cette fraicheur, au moins, 
qui est la rosée? Pourra-t-il, avec des couleurs tirées de la terre, repro- 
duire la lumière des cieux? S'il est sculpteur, donnera-t-il du mouve- 
ment au marbre, de la légèreté aux cheveux, de la transparence au re- 
gard? S'il est architecte, qu'imitera-t-il ? Quelle création de la nature 
aura-t-il à copier fidèlement ? 

Pascal a dit : « Quelle vanité que la peinture qui attire l'admiration 
par la ressemblance de choses dont on n’admire pas les originaux! » 
Pascal aurait dit vrai sila peinture n’était qu’une imitation, car elle serait 
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alors une vanité, et une vanité impuissante. Mais, il faut le répéter, l’ar- 
tiste est l'interprète de la nature; c’est à lui de découvrir le sens voilé, le 
_ Sens profond de ce poëme obscur, pour le traduire dans sa langue, ou 
plutôt pour lui prêter un langage, car la nature est silencieuse. 

L'imitation est le commencement de l’art, mais elle n’en est pas le 
principe. « Le talent d’imiter les objets réels, dit Reynolds, est sans doute 
le premier que l'artiste doit acquérir ; mais il s’en faut bien que ce soit le 
dernier et le plus rapproché de la perfection.» Des grandes et nobles créa- 
tions de l’homme, en est-il une seule qu’ait produite cette imitation sans 
choix qu'on appelle, dans l’idiome du jour, le réalisme? Faut-il proscrire 
la poésie, parce qu’elle emploie une forme cadencée dont l’homme de la 
nature ne s’est jamais servi et ne se servira jamais? L'art dramatique ne 
vit-il pas également de fictions et d’invraisemblances ? Il n’est pas naturel, 
assurément, que les héros antiques s’énoncent dans la langue de Racine. 
Serons-nous pour cela condamnés à ne jamais entendre les superbes 
colères d’Hermione, les brûlants soupirs de Phèdre ? La réalité! elle serait 
affreuse au théâtre, si l'artiste imitait avec scrupule les contorsions de la 
mort ou les cris du désespoir, si l’on en venait à nous faire croire que 
Médée va égorger ses enfants sous nos yeux. 


Ne pueros coram populo Medea trucidet. 


Ah! ce n’était pas de la réalité seulement, qu’elle s’inspirait, cette 
muse tragique, fille de Corneille, que nous avons applaudie naguère, 
lorsque, drapée dans le péplum des statues, elle promenait sur la scène, 
avec un rhythme souverain, les mouvements de la sculpture antique! 

L'écrivain ou l’orateur ont étudié chacune des expressions de la 
langue; ils en connaissent la signification et la valeur, la couleur et le 
relief; mais ces connaissances ne font ni un beau livre ni un beau dis- 
cours, et si tous les mots sont dans le vocabulaire, l’éloquence est dans 
l’âme de l’orateur. Ainsi, la nature seule, répertoire immense, renferme 
tous les éléments de l’art, même les éléments du fantastique, puisque 
l'homme ne saurait créer une chimère qui n’ait tous ses membres dans 
la réalité, un nuage qui n’ait traversé le firmament, une plante abso- 
lument inconnue au naturaliste. Le sculpteur et le peintre doivent donc 
étudier religieusement la vie, ils doivent constamment dessiner, modeler 
et peindre d’après la nature, parce qu'ils ne sauraient la traduire sans 
la bien connaître; mais celui qui ne sait pas s'affranchir ensuite d’une 
imitation servile, tenir la réalité à distance, en effacer les misères et la 
transformer selon son esprit, celui-là n’est pas un maître. 
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Le dernier mot de limitation, c’est de produire une copie que l’on 
puisse prendre pour l'original ; en d’autres termes, le chef-d’ceuvre de 


limitateur serait de faire illusion, non plus à des oiseaux, mais à des, 


hommes. Il en résulte que les personnages représentés dans les cabinets 
de cire, revétus de leurs propres habits, avec des cheveux, des cils et des 
sourcils naturels, de manière à tromper le spectateur, seraient, au plus 
haut degré, des œuvres d'art. Rien au monde, cependant, n’est plus 
horrible que ces spectres; rien de plus faux que cette parfaite ressem- 
blance. Et pourquoi? Parce que nous sommes secrètement avertis que 
l'idée est le seul principe vivant dans les êtres, et que partout où elle 
est absente, il n’y a que des fantômes, de vaines ombres. 

Je suppose que Van Dyck eût représenté ces mêmes personnages ; ils 
ne seraient animés qu’à la surface, mais ils seraient vivants parce que la 
pensée dominerait dans leur effigie, et que leur portrait semblerait dire : 
« Je pense, donc je vis. » L’art a donc autre chose à faire qu’à copier 
exactement la réalité; il doit pénétrer l’esprit des choses, il doit évoquer 
lame de ses héros. Il peut alors non-seulement rivaliser avec la nature, 
mais la surpasser. Quelle est, en effet, la supériorité de la nature? C’est 
la vie qui anime toutes ses formes. Mais l’homme possède un trésor que 
la nature ne possède point : la pensée. Or, la pensée est plus encore que 
la vie, car c’est la vie à sa plus haute puissance, la vie dans sa gloire. 
L'homme peut donc lutter avec la nature en manifestant la pensée dans 
les formes de l’art, comme la nature manifeste la vie dans les siennes. 
En ce sens, le philosophe Hégel a pu dire que les créations de Part 
étaient plus vraies encore que les phénomènes du monde physique et les 
réalités de l’histoire. 

L'histoire, disons-nous; c’est elle qui va nous offrir ici un exemple 
frappant. Tout homme intelligent l’a remarqué : les événements mémo- 
rables sont plus vrais dans les livres d’un Tite-Live ou d’un Tacite, qu'ils 
ne le seraient dans la bouche de ceux-là mêmes qui furent témoins des 
événements racontés. L’historien connaîtra mieux telle séance de la 
Convention que les représentants qui furent mêlés à ses débats tragiques ; 
il connaîtra mieux telle bataille de l'Empire que les officiers qui prirent 
part au combat. Débrouillant, épurant les faits, l'historien voit l'ensemble 
de l'événement, le plan de la bataille ; il déméle les intentions qui ont 
dirigé tous les mouvements ; il connaît la pensée qui a plané sur ces grands 
drames, tandis que les acteurs n’en connaissent guère que les accidents 
et les coups. Devenu artiste à sa manière, l’écrivain distingue les détails 
caractéristiques et les apparences illusoires; il saisit et met en lumière 
ce qu'il y à de significatif dans les circonstances, et il arrive ainsi à pos- 
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séder une grande vérité, plus claire, plus élevée et plus vivante que les 
petites vérités dont se composait la réalité même. | 

Mais l'historien n’agit que par l’intelligence; il fait taire ses sym- 
pathies : l'artiste, au contraire, accomplit son œuvre par toutes les 
puissances de l’esprit et du sentiment; il y compromet son cœur. Aussi 
choisit-il dans son imitation ce qui peut exprimer sa personnalité tout 
entière, c'est-à-dire qu’il imite la nature, non pas précisément comme elle 
est, elle, mais comme il est, lui. De 1a naissent les différents caractères de 
l'art, ce qu'on nomme les divers styles. 

Une femme a passé dans les rues de Rome : Michel-Ange l’a vue et il 
la dessine sérieuse et fière. Raphaël l’a vue, lui aussi, et elle lui a paru 
belle, gracieuse et pure, harmonieuse dans ses mouvements, chaste dans 
ses draperies. Mais si Léonard de Vinci l’a rencontrée, il aura découvert 
en elle une grâce plus intime, une suavité pénétrante ; il l’aura regardée 
à travers le voile d’un œil humide, et il la peindra délicatement envelop- 
pée d'une gaze de demi-jour. Ainsi, la même créature deviendra, sous 
le crayon de Michel-Ange, une sibylle hautaine, sur la toile de Raphaël, 
une vierge divine, et, dans la peinture de Léonard, une femme adorable. 

Il en est de même dans les diverses régions de l’art : chaque artiste 
imprime à ses imitations son caractère personnel. Le paysage varie à l’in- 
fini selon les mille nuances du sentiment et du tempérament individuels. 
Ce bocage qui paraît riant à Berghem, Ruisdael le trouve sombre et mé- 
lancolique ; Hobbema n’en aime que le côté agreste; il le voit avec les 

“yeux et l'humeur d’un braconnier. Albert Cuyp ne regarde les heureux 
rivages de la Meuse qu'au doux soleil de quatre heures; Vander Neer ne 
peint les villages de la Hollande qu’au clair de lune, voulant poétiser les 
chaumiéres par les lueurs et les mystéres de la nuit. Nicolas Poussin 
agrandit la nature, comme s’il ne la trouvait pas encore assez grande 
pour son cœur. Sa pensée se promène, comme une muse sévère, dans cette 
campagne de Rome, qui lui représente tantôt l'Élysée des philosophes, 
tantôt la terre de Saturne; le Guaspre la tourmente et y souffle volontiers 
les orages; Claude Lorrain la veut conforme à son génie, c’est-à-dire 
tranquille, solennelle et radieuse. 

Mais en dehors de'ces divers styles, qui sont des nuances dans la ma- 
nière de sentir et qui ont été consacrés par les grands maîtres, il y a 
quelque chose de général et d’absolu qu’on appelle le style. De même 
qu’un style est le cachet de tel ou tel homme, le style est l'empreinte de 
l'humanité sur la nature. Dans cette haute acception, il exprime l’en- 
semble des traditions que les maîtres nous ont transmises d'âge en age, et 
résumant toutes les manières classiques d’envisager la beauté, il signifie 
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la beauté même. Il est le contraire de la réalité pure : il est l'idéal. Le 
peintre de style voit le grand côté, même des petites choses, l’imitateur 
réaliste voit le petit côté, mème des grandes. Un ouvrage a du style lors- 
que les objets y sont représentés sous leur aspect typique, dans leur pri- 
mitive essence, dégagés de tous les détails insignifiants, simplifiés, agran- 
dis. Une architecture n’a pas de style lorsqu'elle n’inspire aucun sentiment 
et n’éveille aucune pensée. Une peinture, une statue manquent de style, 
lorsque, paraissant une imitation littérale et mécanique de la nature, elles 
ne trahissent aucune âme. Ainsi un paysage reproduit par la machine 
qu'on nomme chambre claire, ne saurait avoir aucun style, pas plus 
qu une image réfléchie par le miroir. Une photographie est privée de style, 
bien que parfois on en reconnaisse l’auteur à certaines préférences dans la 
manière de poser et d’éclairer le modèle, de préciser ou de noyer les con- 
tours. Ce ne sont la, pour ainsi parler, que de belles marques de fabrique. 

Lécole de Hollande a manqué de style, parce qu'elle n’a pas eu la 
beauté; mais elle a brillé dans le second degré de l’art; elle a triomphé 
par le caractère. Les écoles d'Italie ont eu de grands styles, personnifiés 
par Léonard, Michel-Ange, Raphaél, Titien, Corrége. Seuls, les Grecs, 
parvenus à l’apogée de leur génie, ont paru atteindre un moment, sous 
Périclès, au style par excellence, au style absolu, à cet art impersonnel, 
et par là sublime, dans lequel sont fondus les plus hauts caractères de la 
beauté; divin mélange de douceur et de force, de dignité et de chaleur, de 
majestéet de grâce. Winckelmann a dit ce mot profond : « La beauté par- 
faite est comme l’eau pure, qui n’a aucune saveur particulière. » Ainsi, 
dans les sculptures du Parthénon, la personnalité du statuaire s’est effa- 
cée, si bien qu'elles sont moins l'œuvre d'un artiste que les créations 
de l’art lui-même, parce que Phidias, au lieu de les animer au souffle de 
son ame, y a fait passer le souffle de l’âme universelle. 

Ceux qui, par amour pour le naturel, se défendent de l'idéal comme 
d’un ennemi, et veulent emprisonner l'artiste dans l’imitation rigoureuse, 
s'imaginent sans doute que d’un côté sont la vérité et la vie, de l’autre la 
convention et le mensonge; c’est une erreur immense. L'idéal et le réel 
ont la même source cachée dans les profondeurs lointaines. L’humanité 
est emportée sur le fleuve, au milieu d’une eau troublée par les mille acci- 
dents de son cours. Cependant, quelques hommes, croyant se souvenir 
d'avoir goûté autrefois une eau délicieuse à la source du fleuve, cherchent 
à remonter le courant, et, à mesure qu’ils avancent, ils trouvent l’eau 
plus légère, plus limpide et plus pure. C’est au cristal de la source que 
resplendit l'idéal, l'idéal qui est, dans la vie, l'aspiration des grands 
cœurs, et, dans l’art, le grand style. 


de dé à à 
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DU DESSIN ET DE LA COULEUR 


Le dessin est le sexe masculin de l’art; la couleur en est le sexe 
féminin. 

Des trois grands arts qui font l’objet de ce livre, l'architecture, la 
sculpture et la peinture, il n’y en a qu’un seul à qui la couleur soit né- 
cessaire ; mais le dessin est tellement essentiel à chacun de ces trois arts, 
qu’on les appelle proprement les arts:du dessin. 

En architecture, le dessin, c’est la pensée même de l'architecte; c’est 
l'image présente d’un édifice futur. Avant de s’élever sur le terrain, le 
monument se dessine et se dresse dans l'esprit de l'architecte; il le copie 
d'après ce modèle médité, idéal, et sa copie devient à son tour le modèle 
que devront répéter la pierre, le marbre ou le granit. Le dessin est donc 
le principe générateur de l'architecture; il en est l’essence. 

En sculpture, le dessin est tout, car le statuaire peut se passer de 
couleur, et cet élément est si étranger à son art, qu’il y est dangereux, 
ainsi que nous le verrons, à moins d'y jouer un rôle tout à fait accessoire. 

En peinture, c’est autre chose. La. couleur y est essentielle, bien 
qu elle occupe le second rang. L'union du dessin et de la couleur est né- 
cessaire pour engendrer la peinture, comme l’union de l’homme et de la 
femme pour engendrer l'humanité; mais il faut que le dessin conserve sa 
prépondérance sur la couleur. S'il en est autrement, la peinture court à sa 
ruine ; elle sera perdue par la couleur comme l'humanité fut perdue par Kve. 

La supériorité du dessin sur la couleur est écrite dans les lois mêmes 
de la nature; elle a voulu, en effet, que les objets nous fussent connus 
par ce qui les dessine et non par ce qui les colore. Un grand nombre 
d objets inanimés ou vivants ont la mème couleur, tandis qu'il n’en est 
pas deux qui aient exactement la même forme. Si je plonge mes regards 
dans les profondeurs du désert, et que je voie s’avancer un ton fauve, je 
puis croire également que c’est un lion ou une autre bête qui vient à 
moi; mais dès que j’apercois une crinière, c’est un lion. 

Des milliers d'hommes ont le même teint, mais chacun d’eux projette 
sur l'horizon une silhouette particulière. Tous les nègres sont noirs; com- 
ment les distinguer autrement que par les proportions de leurs membres, 
la hauteur de leur taille ou les lignes de leur démarche. La nature s’est 
donc servie du dessin pour définir les objets, et de la couleur pour les 
nuancer, Je suppose que le peintre étende sur sa toile le ton juste de la 


140 GAZETTE DES BEAUX-ARTS. 


’ 
chair humaine, ce ton ne nous donnera point l’idée de l’homme, tandis 
qu'il suffira des plus grossiers contours pour nous rappeler cette idée. 
On voit méme le dessin devenir expressif sans le secours de la couleur, 
au point de la suppléer en l’indiquant. « Les premiers peintres de l’anti- 
quité, dit Philostrate (dans la Vie d’Apollonius), ont peint avec une 
seule couleur, et rien n'empêche qu’on ne distingue dans de pareilles 
peintures les formes, les caractères, les passions. Si vous faites le portrait 
d’un nègre avec un crayon blanc, le trait ne laissera pas, il est vrai, de 
paraître blanc aux spectateurs ; mais les formes de son nez aplati, de ses 
cheveux crépus, de ses joues saillantes, de ses lèvres épaisses, le noirciront 
suffisamment à leurs yeux. » 

Le dessin a cet autre avantage sur la couleur, que celle-ci est rela- 
tive, tandis que la forme est absolue. Les couleurs varient suivant le 
milieu où elles se trouvent; elles sont modifiées par tout ce qui les envi- 
ronne. Ainsi le rose, à côté d’un rouge violent, paraîtra gris; un ton 
n’est pas dans l’ombre ce qu’il était à la lumière ; telle draperie, qui est 
bleue le jour, deviendra verte le soir. Il n’en est pas de même de la 
forme, qui conserve son caractère, quels que soient le lieu et le moment 
où on la regarde. 

Le mot dessin a deux significations. Dessiner un objet, c’est le repré- 
senter avec des traits, des clairs et des ombres. Dessiner un tableau, un 
édifice, un groupe, c’est y exprimer sa pensée. Voilà pourquoi nos pères 
écrivaient dessein, et cette orthographe intelligente disait clairement que 
tout dessin est un projet de l'esprit. Sous ce rapport, il est juste de dire 
que le dessin et la couleur sont, en peinture, ce que la mélodie et l’har- 
monie sont en musique, la première étant plutôt l'invention du musi- 
cien, la seconde n’étant d'ordinaire que la coloration de ses motifs. Gepen- 
dant, il est des peintres célèbres qui ont la faculté de composer en couleur, 
pour ainsi dire, comme il est des musiciens qui pensent en harmonie. 
Pour eux, le vêtement de l’idée se confond avec l’idée même. 

Des écrivains illustres ont propagé sur ces matières bien des erreurs. 
Le philosophe Diderot a écrit, par exemple : « C’est le dessin qui donne 
la forme aux êtres ; c’est la couleur qui leur donne la vie. » Mais combien 
d'œuvres dart qui, sans couleur, ont cependant beaucoup de vie! Le 
Torse, le Laocoon, et tant d'autres antiques, sont vivants, bien que d’un 
seul ton; et qui oserait dire que la vie est plus chaude dans les peintures 
du Titien que dans les marbres de Phidias, qui furent colorés jadis, il 
est vrai, mais qui ne le sont plus? Une autre erreur du mème philosophe 
consiste à dire que la couleur est un don plus rare que le dessin, et que 
la couleur ne s’apprend point. Si nous jetons un coup d’œil sur l’histoire 
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de la peinture, nous y compterons, parmi les maîtres de premier ordre, 
d'une part, trés-peu d’excellents dessinateurs, Léonard de Vinci, Michel- 
Ange, Raphaël ; d'autre part, au moins autant de coloristes excellents, le 
Corrége, Titien, Paul Véronèse, Rubens, et nous verrons l’école vénitienne 
enseigner et transmettre, durant des siècles, les prétendus secrets de la 
couleur. Non, la couleur n’est pas plus rare que le dessin, mais elle joue 
dans l’art le rôle féminin, le rôle du sentiment; soumise au dessin comme 
le sentiment doit être soumis à la raison, elle y ajoute du charme, de 
l'expression et de la grâce. Voilà comment la peinture, qui est le dernier 
venu des trois arts, en est aussi le plus charmant. 


Les formes que le dessin est appelé à reproduire sont toutes engen- 
drées par la ligne droite et les lignes courbes. Pythagore, un des plus grands 
esprits de l'antiquité, regardait la ligne droite comme représentant l'infini, 
parce qu'elle est toujours semblable à elle-même, et cette pensée a pris 
une forme admirable dans la bouche de Galilée, lorsqu'il a dit : « La ligne 
droite est la circonférence d’un cercle infini. » La courbe, au contraire, 
était regardée par Pythagore comme représentant le fini, parce qu’elle 
tend à revenir à son commencement. Le mariage bien assorti de ces deux 
lignes enfante la beauté, comme l’heureuse union de la nature et de 
l’homme produit l’art. Si nous regardons la scène du monde, nous y 
voyons la ligne droite apparaître et dominer dans tous les spectacles su- 
blimes : les rayons du soleil et des astres, la majesté des plaines de 
l'Océan, les confins de l'horizon, les carreaux de la foudre, les rochers à 
pic, les abimes. Mais si nous jetons nos regards sur l’homme, nous 
n’apercevons en lui que des lignes courbes, ondoyantes, harmonieuses, 
c’est que le sublime, comme nous l’avons dit, appartient à l’univers, et 
que le beau est le partage de l'humanité. 

Mais l’aspect le plus frappant de la ligne droite, c’est qu’elle est un 
symbole de l'unité, car il n’y a qu’une seule ligne droite, tandis que les 
lignes courbes sont innombrables, ce qui fait considérer la ligne courbe 
comme une image de la variété. Maintenant, il en est des couleurs comme 
des lignes : elles ont leur unité, qui se résout dans le blanc ou dans le 
noir. En s’affaiblissant à l’extréme, ellés vont toutes s’évanouir dans le 
blanc, qui est l'unité de lumière sans couleur ; en prenant leur plus haute 
intensité, elles vont se perdre toutes dans le noir, qui est l’unité de cou- 
leur sans lumière. Entre ces deux pôles se joue le drame merveilleux des 
harmonies qui nous enchantent. Du sein des ténèbres où elle est endor- 
mie et concentrée, la variété sans fin des couleurs se réveille au premier 
baiser de la lumière et remplit le monde de ses merveilles. En traversant 
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l'atmosphère terrestre, le rayon du soleil s’imprègne des sept couleurs 
qu'on nomme primitives, et qui sont : le rouge, l'orangé, le jaune, le 
vert, le bleu, l'indigo et le violet; puis, du mélange de ces couleurs pri- 
-mordiales naissent, pour le ravissement de nos yeux, toutes les nuances 
imaginables. Cette fois la nature, malgré sa disgrace, reprend la supério- 
rilé sur l’art. Si elle a perdu le secret des belles formes, ou si elle ne les 
montre plus que dispersées, elle a du moins gardé le secret des couleurs, 
aussi bien dans les ensembles que dans les fragments isolés. Ghez elle, 
l'harmonie des tons ne s’est jamais démentie. C’est elle qui fait naître 
sous nos pas ces fleurs sans nombre qui revêtent des couleurs si déli- 
cates ou si superbes, et qui, suivant la disposition de nos cœurs, nous 
offrent, en s’élevant au blanc, des nuances gaies, ou en descendant au 
noir, des teintes mélancoliques. Ici, éclatent l’écarlate et la pourpre 
dans le coquelicot, la pivoine et la verveine, le jaune de la jonquille 
et du bouton d’or, les divers blancs du lis, de la marguerite et de la 
jacinthe, et ce ton plus doux de la reine des fleurs, qui, dans la car- 
nation humaine, exprime la fleur de la vie. Là, des couleurs plus modestes 
et, pour ainsi dire, d'un mode mineur, répondent aux tristesses de notre 
âme : le bleu tendre de la pervenche qui fut si chère à Rousseau, le bleu 
obscur de la scabieuse et de la violette, et le sombre vert du lierre qui 
croît sur les ruines et sur les tombeaux. 

Mais les spectacles du ciel sont encore plus merveilleux, parce qu'ils 
composent de vastes ensembles, de sublimes décorations dont le motif 
varie éternellement, à commencer par les blancheurs de l'aube, pour finir 
par le noir de la nuit. Chaque jour le soleil renouvelle l’inépuisable écrin 
des diamants de l'aurore et des pierreries du couchant. Chaque jour il 
change la mise en scène de sa disparition, soit qu’à l'horizon de l'Océan, 
il allume des incendies que toutes les vagues de la mer n’éteindraient 
point, et semble entrer pour son repos dans des palais de feu, soit qu'il 
se cache tristement derrière ces fantômes de nuages qu'aucune parole ne 
peut décrire, qu'aucun pinceau ne peut rendre, soit qu’il mette en mou- 
vement ces sauvages concerts de couleurs, qui, aigris par quelques dis- 
sonances, ressemblent aux mouvements saccadés de la musique guerrière. 

La nature est donc supérieure à l’art dans cette région inférieure qui 
est le coloris. S'il ne lui arrive plus de faire un animal parfait, un cheval 
sans défaut, un homme accompli, elle fait encore des chefs-d’ceuvre de 
couleur, et c’est elle qui décore notre univers. Il n’y a sans doute de 
grands peintres que parmi les hommes; mais la nature est restée le déco- 
rateur par excellence, 


CHARLES BLANC. 


LE 


LIVRE D'HEURES D'ANNE DE BRETAGNE 


Le Livre d'heures d’ Anne de Bretagne! méritait, à tous égards, d’être 
reproduit en fac-simile avec la perfection qu’on peut attendre de la typo- 
graphie moderne; ce n’est pas seulement un des monuments les plus 
parfaits de l’art français à la fin du xv° siècle, c’est encore un éclatant 
témoignage du goût, de l'intelligence élevée de la Reine-duchesse, qui sut 
confier aux mains des peintres les plus habiles de son temps, l'exécution 
du livre dans lequel chaque jour elle devait prier Dieu. Quand on ouvre 
ce livre, et que sur la majeure partie des feuilles qui le composent, on 
voit briller avec leurs vives couleurs, les fleurs, les plantes, les fruits de 
la Touraine, ce riant jardin de la France, on se souvient du goût d’Anne 
de Bretagne pour les productions de la nature, et des jardins plantés pour 
elle, par Charles VIII au château d’Amboise, par Louis XII au château de 
Blois. Anne de Bretagne est tout entière dans cette œuvre : outre sa figure 
plusieurs fois reproduite, on y retrouve les saints de son pays; chaque 
page représente la fleur ou le fruit qu’elle aimait à respirer et à cueillir. 

En faisant exécuter avec luxe et à grands frais un recueil de prières à 
son usage, Anne de Bretagne se conformait à une coutume qui, depuis 
plusieurs siècles, était pratiquée dans toute la chrétienté de l’Europe. Pour 
ne donner que des exemples empruntés à la France, et pris parmi les 
princes qui l’ont gouvernée, je citerai l'Évangéliaire écrit en lettres d’or, 
sur vélin pourpre, pour Charlemagne et sa femme Hildegarde; le Livre 
de prières et la Bible de Charles le Chauve; l’Évangéliaire de l’empereur 


1. Ce livre est reproduit d’après l'original déposé au Musée des Souverains, avec 
la traduction en regard; il est publié sous le patronage de l'autorité ecclésiastique et 
honoré de la souscription du cardinal-archevéque de Paris, du cardinal-archevéque de 
Bourges et des archevéques ou évêques de Rennes, Nantes, Angers, Quimper. Il est suivi 
d’un appendice contenant la description de 350 plantes, représentées dans ce manuscrit 
par M. Decaisne membre de l'Institut, professeur au Muséum d'histoire naturelle, — 
1 vol. petit in-fol., publié par livraisons chez M. Curmer, éditeur. 
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Lothaire. Je citerai principalement les deux Psautiers de Saint-Louis; le 
plus ancien fut la propriété de sa mère Blanche de Gastille, qui le tenait 
de son mari Louis VIII; Charles V y a mis sa signature : ce beau volume 
est certainement une des plus précieuses reliques du Musée des Souve- 
rains. Charles V, Charles VI, et les princes de leur famille, ont possédé 
des merveilles en ce genre. Enfin, jusqu’à Louis XIV, même en y compre- 
nant ce roi, il a été d’usage que chaque prince possédat un ou plusieurs 
livres de prières d’une grande magnificence. Non-seulement les nobles 
imitèrent leurs maîtres en cela, mais encore la bourgeoisie elle-même 
porta ce luxe bien loin. Le Livre d'heures, comme un meuble de famille, 
se transmettait en héritage ; sur ses marges on inscrivait les dates mémo- 
rables, telles que la naissance d’un premier-né, le mariage d’une fille bien 
aimée, la mort prématurée d’un enfant, celle de vieux parents, ou bien 
encore quelques événements peu ordinaires. 

Le Livre d'heures d'Anne de Bretagne forme un volume petit in-folio, 
dont la reliure en chagrin noir, faite sous Louis XIV, est ornée de deux 
fermoirs anciens d'argent doré, au chiffre de cette Reine, un A gothique 
surmonté d’une couronne; ce volume est composé de deux cent quarante 
feuillets, d’un vélin très-blanc, très-fin, d’une pureté remarquable. I] est 
enrichi de miniatures nombreuses, d’ornements très-variés qui consistent 
dans une reproduction des fleurs, des plantes, des fruits particuliers à la 
France, sur lesquels sont posés des insectes de toute espèce. On y trouve 
aussi une multitude de lettres ornées, de petites vignettes placées, soit 
au commencement des chapitres, soit dans les intervalles qui séparent 
chaque verset. 

Voici comment se divisent les quatre cent quatre-vingts pages de ce 
manuscrit : 49 grandes miniatures qui représentent, soit différentes scènes 
de l’Ancien et du Nouveau Testament, soit les Evangélistes, les Saints et 
les Saintes; 12 pages de Calendrier environnées de miniatures variées; 
17 encadrements complets; 33 demi-encadrements; 282 bandes conte- 
nant des fleurs, des plantes ou des fruits; 2 pages de chiffres et devises; 
85 pages blanches. 

Les grandes miniatures sont placées dans le volume a des intervalles 
inégaux, en regard des premiers versets de chaque office. La série des fleurs 
commence au verso du quatrième feuillet, à la marge du calendrier, et se 
termine au recto de l’avant-dernier. Les initiales couronnées L. A. A. L., 
chiffres d'Anne de Bretagne et de Louis XII, sont peintes en or aux quatre 
coins du verso du premier feuillet. Dans le milieu est un large écusson, 
aux armes mi-partie de France et de Bretagne, entouré de la cordelière, 
Les mémes initiales sont répétées au recto du dernier feuillet. On voit 
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dans le milieu une couronne formée d’un enroulement bleu à coquilles, 
dans l’intérieur desquelles sont placées inégalement des lettres noires 
formant ces deux mots : Non Munera (Elle ne changera pas). 

L’ornementation de ce volume comprend quatre parties bien distinctes : 
1° les quarante-neuf grandes miniatures; 2° le calendrier; 3° les trois cent 
cinquante encadrements renfermant des plantes, des fleurs ou des fruits ; 
A les lettres ornées et les petites vignettes séparant les chapitres et les 
versets, 

Je n’ai que peu de mots à dire au sujet des lettres ornées et des petites 
vignettes qui couvrent les pages de ce beau volume. Toutes ces lettres, 
toutes ces vignettes, au nombre de plusieurs milliers, sont peintes sur 
fond d’or avec deux couleurs seulement, le bleu pâle et le blanc. Cette 
partie de l’ornementation est due à la même main, l’exécution en est 
parfaite, d'un goût très-pur, et d’une variété remarquable. Il n’est pas 
rare de trouver sur une seule page de quarante à cinquante lettres ornées 
ou vignettes, et plus encore, sans que le même ornement soit jamais 
répété. Ces deux couleurs très-douces, le bleu pâle et le blanc, sont en 
harmonie parfaite avec le texte et les fleurs variées qui l'entourent, sans 
jamais nuire à l’ensemble de la composition. 

La série des encadrements renfermant des plantes, des fleurs et des 
fruits, n’est pas seulement la partie la plus considérable de la décoration 
du Livre d'heures d'Anne de Bretagne, c’est encore celle qui récrée le 
plus les yeux. Elle donne à ce livre, en dehors de la question d’art, un 
caractère tout particulier; elle rappelle aussi le goût très-vif de cette 
reine pour les productions de la nature. S'il est vrai, comme on l’a dit, 
que toutes les plantes peintes sur les marges de ce livre se trouvaient en 
nature dans les jardins du château, cela fait honneur à l’habileté des 
horticulteurs chargés de la direction de ces jardins. Louis XII et sa femme 
avaient fait de grandes dépenses pour les embellir ‘. Il y avait le jardin 
haut et le jardin bas. Ce dernier, bien qu'il fût le plus petit, avait reçu 
le nom de Jardin de la Reine; c'était celui qu'elle préférait. En 1510, la 
garde et la direction en étaient confiées à deux Italiens, Pacello et Edme 
Marceliano, qui recevaient, l'un 400, l’autre 200 livres de gages; de plus, 


1. Dans un compte de l’argenterie de Louis XII, pour l’année 1501-1503, je trouve 
l'indication suivante : « au trésorier Henri Bohier la somme de vi c. Lx. (660) livres 
tournois, à luy ordonnée par ledit seigneur Louis XII, pour icelle convertir aux fontaines 
de marbre qui ont esté faictes à Tours, pour le jardin du chateau de Blois, et dont le 
dict seigneur ne veult que ce dit trésorier soit tenu rapporter sur ses comptes de la 
délivrance et distribucion d’icelle somme, pour le fait des dictes fontaines, fors seule- 
ment la certification du capitaine Pontbrient, etc. » MS de la B. Imp. 3463, f° 57. Re. 
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Pacello avait été pourvu d’un canonicat, Edme Merceliano d’une cure 
aux environs du château '. 

Les encadrements qui décorent la marge de presque toutes les pages 
sont de trois formes différentes : dix-sept grands environnent tout le 
texte ; trente-deux ne remplissent que la marge extérieure, et par moitié 
celles du haut et du bas; deux cent quatre-vingt-deux en forme de bandes, 
peints sur un fond d’or, occupent seulement la marge extérieure. Le nom 
latin de la plante est inscrit en lettres pourpres dans le haut de la page; 
le nom vulgaire français l’est au bas en lettres d’or, sur fond pourpre. 
Par exemple, au folio 96, r°, on lit : Eruca. guerson alenoys, c'est-à-dire 
le Cresson alénois. On ne saurait croire à quel point l'artiste a porté la 
simple vérité du dessin, la fraîcheur, la vivacité des couleurs. Afin de 
donner plus de vie à chacune de ces plantes, ila eu l’heureuse pensée 
d'y ajouter les insectes, ou les petits animaux qui viennent se fixer, 
qui volent, rampent et habitent autour d’elles; une petite grenouille 
est peinte au pied du cresson alénois; sur la primevère et le pavot 
rouge qui entourent la page 45, on voit deux papillons et une abeille ; 
sur le lis et la rose rouge, page 55, une limace, une cigale, plusieurs 
papillons, plusieurs mouches et chenilles. Presque toujours des in- 
sectes différents couvrent la même plante. Quelquefois l'artiste anime 
la scène : au recto du feuillet 90, un des encadrements complets repré- 
sente la Nourille des bois (Avalena silvestris), la noisette. Sur la tige, au 
bas de la page, sont peints deux sapajoux qui, montés l’un sur l’autre se 
disputent le fruit de l’arbuste sous lequel ils se trouvent. Le charme de 
ces petites compositions est si grand, qu'il a été ressenti par un bibliophile 
anglais très-connu, fort peu susceptible d'enthousiasme, toujours prêt à 
dénigrer, surtout ce qui appartient à la France. Dans sa description du 
Livre d'heures d’Anne de Bretagne, Frognall - Dibdin s'exprime ainsi : 
« Je ne puis, en vérité, trouver d'expressions pour vous faire apprécier, 
comme je le voudrais, la plupart de ces ornements. La prune parée de 
toute sa fleur, parait prête à s’entr'ouvrir ; les ailes diaprées du papillon 
semblent mollement s’agiter, l’insecte velu agite fibres et muscles pour 
s’accrocher aux petites sinuosités des feuilles brillantes de rosée ou cou- 
vertes du plus léger duvet. Fleurs et végétaux sont d’une exécution 
admirable, et rivalisent avec la nature? . » 


1, Archives Joursanvaut. T. II, p. 179, n°* 3211, 3215, 3217, etc.— De La Saussaye, 
Je Château de Blois, etc. 

2. Voyage bibliographique, archéologique et pittoresque en France, par le Rév. 
Th. Frognall Dibdin, traduit de Panglais avec notes par Crapelet.— Paris, 1825, in-8°, 
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Les douze miniatures qui décorent le calendrier sont disposées en 
forme de bordures, ainsi que cela se pratique généralement dans les 
livres @heures. Elles représentent les occupations ordinaires de la cam- 
pagne pendant chacun des mois qu’elles entourent. Les paysages sont 
charmants, et donnent une idée très-exacte de cette nature variée, 
fraiche et riante, qui est le caractère de la Touraine, que le peintre 
avait sous les yeux. Toutes les miniatures de ce calendrier ont été exé- 
cutées par le même artiste; peut-être n’a-t-il fait que cette partie du livre. 
La miniature du mois d'avril m’a paru digne de remarque. Dans le fond, 
on voit un château, que l’on reconnaît facilement pour être le château de 
Blois; au bas de la page, un des jardins du château, celui que la reine affec- 
tionnait, et qui avait reçu son nom. Dans ce jardin, devant une treille qui 
protege un parterre émaillé de fleurs, une jeune femme vêtue comme 
l'était Anne de Bretagne, dans les jours ordinaires, est assise et occupée 
à tresser une couronne. Une autre femme, à genoux devant elle, lui pré- 
sente une corbeille remplie de fleurs très-variées : l'artiste n’aurait-il pas 
voulu peindre la reine dans son jardin du château de Blois, livrée à ces 
douces occupations dont elle aimait à charmer ses loisirs ? 

J'arrive à la partie la plus importante de la décoration, c’est-à-dire 
aux grandes miniatures qui occupent chacune la totalité d’un feuillet. 
Elles sont, comme je l’ai dit, au nombre de 49, et placées en regard des 
premiers versets de chaque office. Si j'excepte deux de ces miniatures que 
j'aurai l’occasion de signaler plus loin, toutes les autres ont rapport à 
l'office qu’elles précèdent, et ont pour but de Villustrer. Les figures en 
pied de chacun des évangélistes, ouvrent les parties du Nouveau Testa- 
ment reproduites dans le livre; un David à genoux se voit au commencc- 
ment des Psaumes du roi-poëte, et ainsi de suite. La description, même 
succincte, de toutes ces miniatures, m’entrainerait beaucoup trop loin, 
je dois me borner à quelques observations '. 


A. Voici le titre abrégé de chacune de ces miniatures, avec le nombre des figures 
qu’elles contiennent : 

1, Jésus crucifié descendu de la croix, treize figures. 2, portrait d’Anne de Bretagne, 
quatre figures. 3, saint Jean l’Evangéliste, figure unique. k. saint Luc, figure unique. 
5, saint Mathieu, deux figures. 6, saint Marc, figure unique. 7, Annonciation, deux 
figures. 8, la Visitation, deux figures. 9, Jésus en croix, six figures. 10, la Pentecôte, 
vingt-six figures. 11, la Nativité, sept figures. 12, l'Annonciation aux bergers, six figures. 
13, Adoration des Mages, six figures. 1%, la Présentation au Temple, dix-huit figures. 
15, la Fuite en Égypte, trois figures. 16, David pénitent, trois figures. AT, Résurrection de 
Lazare, dix-sept figures. 18, Job et ses amis, quatre figures. 19, la Trinité, deux figures, 
20, la Sainte Famille, trois figures. 21, saint Georges, cing figures. 22, saint Michel, 
figure unique. 23, l'Ange Gabrielle, figure unique. 24, les Apôtres, douze figures. 25, les 
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Ces miniatures, toutes très-remarquables, sont loin d’avoir cependant 
le même degré de perfection. On peut affirmer qu’elles n’ont pas été 
faites par la même main. Plusieurs artistes appartenant à l’école française 
établie à Tours vers la seconde moitié du xv° siècle, école dont je parlerai 
plus loin, en sont les auteurs. Seulement il serait téméraire de vouloir 
déterminer la part qui revient à chacun d’eux. Un seul artiste, suivant 
moi, est auteur des miniatures qui ne représentent qu'une figure, par 
exemple, des quatre Évangélistes, du saint Georges, du saint Gabriel, 
du saint Sébastien, et de plusieurs autres. J'ai déjà dit précédemment 
que le calendrier me paraissait être l’œuvre d’un artiste, qui même 
n'aurait fait que cette partie du volume. Pour revenir aux grandes minia- 
tures, celles qui représentent saint Côme et saint Damien, méritent d'être 
signalées. Le fini des têtes, leur expression individuelle, les costumes de 
docteurs donnés à ces figures, me portent à croire que ce sont là deux 
portraits, peut-être ceux des médecins d’Anne de Bretagne. On sait qu'il 
était d'usage au xv° siècle, de pourtraire dans les livres d'heures, avec 
les costumes des personnages de l'Ancien ou du Nouveau Testament, les 
parents ou les amis des propriétaires de ces livres, qui eux-mêmes y 
étaient souvent représentés dans le costume et avec les attributs des 
saints leurs patrons. Outre la miniature n° 2, consacrée au portrait 
officiel d’Aune de Bretagne, je ne doute pas que la figure de cette reine 
ne se retrouve en plusieurs endroits du manuscrit. J'indiquerai la sainte 
Catherine, n° 41, qui est revétue des habits magnifiques que portait la 
Reine-duchesse aux jours d’apparat. Dans la miniature n° 37, consacrée 
aux Vierges qui ont été saintes, toutes les figures du premier plan sont 
évidemment des portraits. 

Deux des grandes miniatures, ai-je dit précédemment, n’ont aucun 
rapport avec les offices compris dans le livre. La première est celle qui 
se trouve au commencement du volume. Elle représente la reine entourée 


Saints Martyrs, trente-deux figures. 26, saint Côme et saint Damien, deux figures. 
27, saint Sébastien, figure unique. 28, les Dix mille Martyrs, quinze figures. 29, saint 
Pierre martyr, figure unique. 30, les Saints Confesseurs, vingt-cinq figures. 31, saint 
Nicolas, cing figures. 32, saint Liphart, figure unique. 33, saint Antoine de Padoue, sept 
figures. 3%, saint Martin, deux figures. 35, saint Hubert, trois figures. 36, saint Antoine, 
figure unique. 37, les Vierges, quinze figures. 38, sainte Anne instruisant la Vierge, quatre 
figures. 39, sainte Ursule, onze grandes figures, sans compter les petites qui sont au fond 
sur le vaisseau. 40, sainte Madeleine, trois figures. 41, sainte Catherine, figure unique. 
42, sainte Marguerite, figure unique. 43, sainte Hélène, figure unique. 44, tous les Saints, 
soixante et onze figures. &5, la Sainte Couronne d’épines, deux figures. 46, la glorieuse 
Mère de Dieu, trois figures. 47, Notre-Dame de Pilié, siæ figures. 48, l'éducation de Jésus, 
trois figures. 49, le baiser de Judas, trente figures. 
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des trois saintes ses patronnes. Anne de Bretagne est à genoux, les mains 
jointes devant un prie-Dieu, sur lequel est ouvert un livre de prières qui 
n’est pas, comme on l’a dit à tort, celui qui nous occupe. Deux saintes 
princesses réputées bretonnes sont derrière elle. L’une est sainte Hélène, 
mère de Constantin, née dans la Grande-Bretagne. Elle est vêtue en impé- 
ratrice et tient une croix de la main gauche. L'autre est sainte Ursule, née 
aussi en Angleterre ; elle tient de la main droite une flèche, instrument 
de son supplice et un pennon semé d’hermines. La troisième, qu'on recon- 
naît facilement pour sainte Anne, est à droite, penchée vers la reine qu’elle 
entoure d’un de ses bras, et qu’elle semble recommander à Jésus crucifié 
descendu de la croix, dont la figure occupe le premier plan sur la minia- 
ture placée dans le livre en regard de celle-ci. C’est 1a le portrait officiel 
d'Anne de Bretagne, celui qui a été plusieurs fois reproduit. La reine 
était âgée de trente ans au moins, quand il a été fait; ses traits avaient déjà 
grossi, mais elle est belle encore; sa physionomie annonce une grande 
intelligence et beaucoup de fermeté dans le caractère. 

La seconde miniature porte le numéro 45; on y voit deux anges, vêtus 
d’une robe bleu de ciel, et soutenant à genoux un ostensoir d’or ciselé 
et orné de pierreries, qui a la forme d’un large candélabre. La sainte 
Couronne, ou la Couronne d’épines, enfermée dans un cristal, est placée 
. au sommet. Elle est surmontée d’une couronne royale enrichie de pierres 
précieuses, ainsi que les petites colonnes qui la supportent, au fût 
desquelles sont acostées des figures en pied. Get ostensoir est placé 
au milieu d’une chapelle gothique éclairée par de nombreux vitraux. 
On sait que la couronne d'épines a fait partie, depuis le xrr° siècle, 
des reliques qui se conservaient à la Sainte-Chapelle, érigée dans la cour 
du Palais par saint Louis. Pourquoi la reine a-t-elle fait mettre dans son 
livre d'heures une représentation de cette précieuse relique, telle qu’on 
la voyait probablement alors à Paris? Serait-ce en souvenir de quelque 
don de pierreries fait par elle ? Aurait-elle offert le magnifique ostensoir qui 
soutenait la couronne d’épines ? Cet ostensoir, tout à fait dans le caractère 
des ornements de la fin du xv° siècle, n’est pas resté longtemps au trésor 
de la Sainte-Chapelle, dans l’état du moins où le représente la miniature, 
car on ne le retrouve pas décrit dans un inventaire très-détaillé qui fut 
dressé en 1573, à l’occasion du vol d’un ciboire. Une planche gravée qui 
fait partie du livre de Morand sur la Sainte-Chapelle (page 40) repré- 
sente les principales reliques groupées sur un autel. Au milieu de cet 
autel la sainte Couronne, enfermée dans un cristal, est surmontée d’une 
couronne fleurdelisée bien différente de celle de notre miniature. Le pied 
qui soutient la sainte relique n’a plus aucun rapport avec l’ostensoir que 
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j'ai décrit plus haut. Je signale ce fait que je ne puis éclaircir faute de 
renseignements. 


Plus on considère ce beau livre, plus on étudie les différentes parties 
qui le composent, plus on éprouve le désir de connaître le pays et le nom 


OSTENSOIR DE LA COURONNE D'ÉPINES 


Miniature des Heures d'Anne de Bretagne. 


des artistes à qui on le doit. Que ces artistes fussent Français, cela ne 
peut être mis en doute. Dès le milieu du xv’ siècle, il y avait en Touraine, 
et principalement dans la ville capitale de cette province, une école de 
sculpteurs, de peintres, d'artistes et d'ouvriers habiles dans tous les 
genres; les comptes de dépenses des maisons de Louis XI, Charles VIII 
et Louis XII, sont remplis de renseignements à cet égard. A ces témoi- 
gnages, j'en ajouterai un autre qui n’est pas moins curieux, que je trouve 
dans.un long commentaire sur le dernier titre des Pandectes, dont Jean 
Breche, avocat, né à Tours, et qui florissait en 1550, est l’auteur. Après 
avoir donné l'explication du mot #20onument , il ajoute qu’un certain nom- 
bre de monuments est consacré aux morts; qu'on en trouve à Rome et 
en France, principalement à Saint-Denis: « tu verras entre autres, dit-il, 
le monument de marbre consacré à Louis XII, fait avec un art admirable 
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plein d’élégance, dans notre célèbre ville de Tours, par l’habile sculpteur 
Jean Just; car notre ville abonde en artistes excellents de tout genre. 
Parmi les sculpteurs, Michel Colomb, notre compatriote, y a passé toute 
sa vie dans une grande célébrité; parmi les peintres Jean Fouquet, ses 
fils Louis et François, Jean Poyer fut leur contemporain, très-supérieur, 
certainement aux Fouquet eux-mêmes , dans la perspective et la peinture. 
A ces artistes ont succédé Jean d’Amboise, Bernard , Jean de Posé'. » 

Parmi tous ces artistes, celui qui passait pour le plus habile est juste- 
ment le peintre qui a exécuté la majeure partie des peintures du Livre 
d'heures d’Anne de Bretagne. 

Trois articles d’un compte des dépenses de la reine, daté de 1497, 
renferment des détails relatifs, bien certainement, à ce livre. Le 3 sep- 
tembre, Jean Riveron , écrivain, demeurant à Tours, reçut quatorze livres 
tournois, pour avoir écrit des Petites Heures à l'usage de Rome, par 
ordre de la Reine, et pour en avoir fourni le vélin. Il ne faut pas que ces 
mots Petites Heures nous arrêtent : cela ne veut pas dire qu’elles étaient 
courtes ou de petit format, cela signifie seulement qu’elles étaient abré- 
gées sur les grandes Heures de Rome, et à l'usage de la Reine, 

Le second article est plus curieux encore que le premier. Le 29 août, 
Jean Poyer, enlumineur et historieur, demeurant à Tours, toucha la 
somme considérable de cent trente-trois livres tournois, pour avoir fait 
dans ce livre, vérgt-trois histoires riches, deux cent soixante et onze vi- 
gnetes , et quinze cents versès. Les mots histoires riches se rapportent aux 
grandes miniatures; il y en a quarante-neuf dans le livre, mais je l'ai 
dit, elles sont évidemment de plusieurs mains; d’autres peintres ont pu 
faire les vingt-trois autres. Quant aux deux cent soixante et onze vignettes, 
ce sont, je le crois, les plantes, les fleurs et les fruits. Le livre en contient 
certainement un plus grand nombre: il y en a trois cent trente-deux; 
mais Jean Poyer a pu ne continuer que plus tard cette partie de l’orne- 
mentation pour laquelle il aura recu un autre paiement. Par ces mots 
quinze cents versés, il faut entendre les lettres ornées et les vignettes qui 
séparent chaque alinéa du texte, chaque verset des psaumes. Ces lettres, 
ces vignettes dépassent le nombre de trois mille; mais il est impossible 
de savoir comment le verset était compté à l'artiste par les agents de la 
Reine. Ceux-ci comprenaient sans doute dans un seul verset plusieurs 
grandes lettres et certaines vignettes très-petites, ce qui a pu donner un 
chiffre total de quinze cents. 


4. Joannis Brechei Turoni jureconsulti ad titulum Pandectarum de Verborum et Rerum 
Significatione Commentarius, cum indice, etc. Lugduni, 1556. In-fol. 
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Jean Poyer doit être considéré comme le principal auteur du Livre 
d'heures d'Anne de Bretagne. C’est lui qui a conçu la disposition si riche 
et à la fois si élégante de toutes ces peintures et des ornements qui les 

rehaussent. On a vu qu’il était considéré par les contemporains comme 
l'artiste le plus habile en perspective de l’école établie à Tours. Ce témoi- 
gnage est d'autant plus précieux que tous ceux qui ont vu le livre de la 
Reine admirent & quel point la perspective est observée dans les minia- 
tures. 

Le troisième article du compte de 1477 est relatif à la reliure du Livre 
d'heures de la reine : Guillaume Ménager, marchand de Tours, reçoit 
vingt souls tournois pour une petite pièce de velours cramoisi, destinée à 
couvrir les Heures écrites par Riveron et peintes par Poyer '. 

Je ne doute pas que la reine n’ait fait travailler à ce livre pendant 
toute sa vie. Les chiffres du premier et du dernier feuillet sont de 
l'année 1499 au plus tôt, époque de son mariage avec Louis XII. Ger- 
taines pages blanches éparses dans ce volume autorisent à penser qu’il 
n’a jamais été fini. La bordure de la page 418 est évidemment restée 
incomplète. De plus, il manque deux grandes miniatures, ce qui en aurait 
porté le nombre total à cinquante et une. Mais il faut observer que le 
portrait d'Anne de Bretagne, placé en regard de la Descente de croix, 
a dû être peint séparément, peut-être bien quand le livre était presque 
terminé. J'ai remarqué précédemment que la Reine, dans ce portrait, 
a dépassé sa trentième année; en 1497, elle n'avait encore que vingt ans. 
C'est à la page 171 du manuscrit, en regard des premiers versets des 
Complies et de la bordure où sont peintes les cerises, qu'il manque une 
grande miniature. Pour être en rapport avec l’office qui commence à cette 
page, la miniature devait représenter le couronnement de la Vierge, sujet 
traité plusieurs fois par les peintres de cette époque. Une autre grande 
miniature doit aussi manquer en regard de la page 315, où commence 
une oraison à la divine sapience. L’embarras de traiter un sujet aussi 
mystique a peut-être arrêté la main de l'artiste. 

Quel a été le sort de ce beau livre depuis le jour où la Reine a cessé de 
vivre, 9 janvier 1514, jusqu'aux premières années de la Révolution, 
où il fut placé dans le cabinet des manuscrits de la Bibliothèque nationale 
de Paris? Je penche à croire que les souverains se le sont transmis les 
uns aux autres, et qu’il a fait partie de leur cabinet particulier. On ne 
peut douter qu’il ne se trouvât dans celui de Louis XIV à Versailles, puis- 


1. Ces articles curieux extraits des comptes de dépense de la Reine ont été signalés 
par M. le comte de Laborde. T. J, p. 274, De la Renaissance des Arts à la cour de 
France, etc., 1850, 1851, in-8°. 
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qu’il fut relié avec une peau de chagrin noir, semblable à celle qui couvre 
le livre d’heures de ce roi. Sous Louis XV et sous Louis XVI, on l'y voyait 
encore; le rédacteur d’un catalogue manuscrit des livres compris dans 
le cabinet du roi en 1775 a consacré au Livre d’heures d'Anne de Bretagne 
une notice assez exacte. Depuis 1792 jusqu’à la création du Musée des 
souverains, en 1853, ce livre est resté au département des manuscrits 
de la Bibliothèque de la rue Richelieu. 

Il me reste à dire quelques mots de la belle reproduction fac-simile du 
Livre d’heures, publiée par M. Curmer, éditeur de tant de beaux livres et 
de cette belle Imitation de Jésus-Christ qui contient des copies fidèles des 
miniatures de nos plus beaux manuscrits. 

La reproduction du Livre d'heures d’Anne de Bretagne a été exécutée 
avec le plus grand soin par les presses lithochromiques de la maison 
Lemercier. Les bordures qui représentent les plantes, les fleurs et les 
fruits, ont réussi au delà de toute espérance; le papier a la même 
épaisseur, la même teinte, la même solidité que le vélin. Une traduction 
française des offices latins est imprimée, page pour page, avec les beaux 
caractères de la maison Claye, de manière à pouvoir être jointe au texte, 
ou bien à former un volume séparé. Cette traduction, soumise à l’au- 
torité ecclésiastique, est l’œuvre de M. l’abbé Delaunay, curé de Clichy. 

L'éditeur a pensé qu'il était nécessaire de donner l'explication des 
noms latins et français des plantes, des fleurs et des fruits si admirable- 
ment peints dans ce volume. Il a confié ce travail à M. Decaisne, profes- 
seur de botanique au Muséum d'histoire naturelle, qui s’en est acquitté 
avec toute la science et la précision qu’on pouvait attendre de lui. 

La publication du Livre d'heures d'Anne de Bretagne se fait par 
livraisons ; elle est avancée déjà. Les amis de la vieille France et de nos 
gloires nationales ont répondu à l’entreprise hardie du courageux éditeur ; 
il est assuré maintenant d’un nombre de souscripteurs suflisant pour lui 
permettre de continuer son œuvre en toute sécurité. 


LE ROUX DE LINCY. 


MUSEES DE PROVINCE 


LE CHATEAU BORELY, A MARSEILLE 


Vers le milieu du siècle dernier vivait, à Marseille, un armateur 
nommé Nicolas Borély. Parti, dit-on, comme mousse à bord d’un bâti- 
ment de commerce, il avait, ainsi que tant d’autres, débuté par une 
petite pacotille, puis il s’était établi négociant, puis il avait acheté des 
navires. À l’âge de cinquante ans, il se trouvait à la tête'd’une fortune 
considérable, et comme il avait, en 1747, rempli les fonctions d’échevin : 
le roi, trois ans'après, l’anoblissait par lettres patentes. C’est alors qu’il 
songea à se construire une maison de campagne en rapport avec sa haute 
position. Il acheta près du village de Bonneveine de vastes terrains situés 
entre la mer et une petite rivière, et il y jeta les fondements du chateau 
qui porte son nom. 

L'édifice commençait à s’élever sous la direction d’un architecte du 
nom de Brun, quand la mort suprit Nicolas Borély. Il légua à ses fils le 
soin de poursuivre son entreprise. Tous deux réunirent leurs efforts et 
n’épargnèrent rien pour faire du chateau Borély la plus belle habitation 
des environs de Marseille. Le château de Mazargues, que M“ de Sévigné 
avait habité et qu’elle a baptisé Belle-Ombre, n’était auprès qu'une ma- 
sure, aussi bien que le château des Aygalades construit par le maréchal 
de Villars. 

En 1767, Clérisseau, architecte et peintre d'architecture, de retour 
d'Italie, où il venait de dessiner la plupart des monuments antiques, s:ar- 
rêta en Provence. Les frères Borély le saisirent au passage et lui deman- 
dérent un dessin pour la façade. Ce dessin a été conservé; mais heureu 
sement pour le château, il n’a pas été suivi. On y sent l’incohérence 
d'idées d’un homme qui a beaucoup vécu dans le passé, aux prises avec 
la vie moderne. Il ne fallait pas songer à modifier la division principale 
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or 


des étages et des ailes : le château était fait et n’attendait que sa facade. 
Clérisseau y accumulait les inutilités de mauvais goût, telles que des sta- 
tues sur le balcon d’appui des fenêtres, des frises soi-disant antiques 
au-dessus des croisées, des bustes dans des niches rondes. Enfin il dissi- 
mulait l’attique derrière un immense fronton décoré de trois statues qui 
soutenaient les armes des Borély et leur devise : Altiora vincit. De ce 
projet bizarre Brun n’a conservé que le fronton réduit à deux statues; 
mais il l’a placé au-dessus de l’attique; sur la façade ni bas-reliefs, ni 
bustes, ni pilastres. Les lignes les plus simples lui ont suffi pour faire un 
édifice plein d’élégance. 

Pour les jardins, les frères Borély s’adressèrent également à un artiste 
du pays, Embry, ingénieur et architecte. Le plan qu’il dressa en 1770 
existe encore, et c’est celui qui a été suivi. Une grande allée, qui longe la 
terrasse à balustres, permet d’apercevoir la mer depuis la grille ouverte 
sur le chemin. De cette allée partent, à angle droit, deux avenues de pla- 
tanes prolongées jusqu’à la rivière. Entre les deux, au pied de la ter- 
rasse, s'étend une pièce d’eau, puis, en contre-bas, une pelouse ornée 
d'une statue; un bosquet termine la perspective en dérobant la vue des 
champs. L’espace entre l'avenue de platanes et le mur de clôture était 
occupé, de chaque côté, par un parterre à la française. Un jardin anglais 
remplaca plus tard celui de droite. Ces dispositions ont le mérite d’être 
larges et simples. Dans quelques années, il n’en restera plus trace. Un 
innocent /ac-simile du bois de Boulogne les aura remplacées. 

Le même goût qui dirigea la construction du château et la distribution 
des jardins a présidé à l’ameublement. Ce ne sont que trumeaux sculptés, 
boiseries grises décorées d’attributs, vastes cheminées avec leurs devants 
peints en trompe-l'œil. Des meubles en marqueterie italienne, d'autres de 
la fabrique de Boule, des tables en rotin attestent la richesse de l’ancien 
mobilier. La grande salle de réception a conservé son divan en point de 
Beauvais, qui en occupe toute la largeur, au fond d’une sorte d’alcôve 
fermée par des colonnes dorées. De magnifiques glaces ornent les deux 
cheminées, et dans les coins se dressent d'énormes vases du Japon. La 
chambre d'honneur a été également respectée : le lit à courtines avec ses 
rideaux et sa courte-pointe, les fauteuils, les ganaches, les crapauds, tout 
est recouvert de la même étoffe tendue sur les murs, et cette étoffe, c’est 
cette fine toile de l'Inde à grands ramages, devenue aujourd’hui une cu- 
riosité, où l’on voit se détacher en vives couleurs sur un fond blanc des 
arbres fantastiques peuplés d'oiseaux fabuleux. 

Les frères Borély eurent le bon esprit de comprendre que le premier 
des luxes est le luxe des beaux-arts. Le château à peine achevé, une occa- 
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sion se présenta d’orner tout d’un coup la galerie qui occupe la profon- 
deur de Vaile gauche. A la mort du maréchal de Noailles, l'hôtel qu'il 
possédait à Saint-Germain-en-Laye fut vendu, et ainsi se trouvèrent 
délogés les quatorze tableaux de l’histoire de Tobie, que Pierre Parrocel 
d'Avignon avait peints pour le maréchal en 1737 et 1738. Les frères 
Borély en firent l'acquisition, en 1770, au prix de 30,000 livres. Deux 
dessus de portes les accompagnaient : l’un représentant la Foi judaique, 
l’autre la Charité. Pierre Parrocel a déployé dans ce travail considérable 
toutes les grâces de son pinceau. On n’est pas plus constamment aimable. 
L'influence de Carle Maratte est manifeste. Mais il y a dans les physiono- 
mies tant de jeunesse, et dans le coloris tant de fraîcheur, que le manié- 
risme du dessin se fait aisément pardonner. Rien n’égale le charme sou- 
riant des figures d'adolescents et de femmes. Les vieillards mêmes ont l'air 
de jouvenceaux. Cette touchante histoire de Tobie semble un drame joué 
dans un couvent de demoiselles avec accompagnement d’airs de danse. 
Une autre acquisition importante des frères Borély fut celle du grand 
tableau peint par De Troy en 1722, la Peste de Marseille. La description 
de cette peinture est tout entière dans les lignes suivantes, extraites d’un 
récit du temps'. La peste avait commencé au mois de juillet 1720 : — 
« Le 14 septembre, dit l’auteur de ce curieux journal, MM. les échevins 
continuent toujours en différents quartiers à faire enlever les cadavres. 
Mais il y a un endroit où il ne leur est pas possible de toucher, c’est à une 
esplanade appelée la Tourette, qui est du côté de la mer, entre les mai- 
sons et le rempart, depuis le fort Saint-Jean jusqu’à l’église de La Major ; 
là se trouvent étendus environ deux mille cadavres qui s’entre-touchent ; 
les plus récents desquels y sont depuis plus de trois semaines, en sorte 
que quand ce n’auroient point été des pestiférés, un si long séjour à un 
lieu ot le soleil darde pendant toute la journée, auroit suffi de reste pour 
les empester ; tous les sens sont saisis à l'approche d’un lieu d’où l'on sent 
du plus loin les vapeurs contagieuses qui s’en exhalent; la nature frémit 
et les yeux les plus assurés ne peuvent soutenir un aspect si horrible et si 
hideux. — Le 15, M. le chevalier Rose, qui est un homme d’expédient et 
aussi industrieux qu’intrépide, va sur le lieu, et visitant le rempart, il 
s’apercoit que deux anciens bastions qui ont autrefois soutenu, il y a deux 
mille ans, les attaques des armées de Jules César, sont voûtés en dedans. 
Il n’y aura rien de si aisé que d’y jeter tous ces cadavres que l'on cou- 


4. Journal abrégé de ce qui s’est passé en la ville de Marseille, depuis qu’elle est 
afiligée de la contagion; tiré du Mémorial de la chambre du conseil de l'hôtel de ville, 
tenu par le sieur Pichatty de Croissainte, conseil et orateur de la communauté, et pro- 
cureur du roi de la police. 
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vrira ensuite avec autant de terre et de chaux vive qu’il en faudra pour 
empêcher qu'aucune infection s'en exhale... — Le 16, M. le chevalier 
Rose, qui a fait enfoncer les voûtes des deux bastions du rempart de la 
Tourette, ayant reçu les cent forçats destinés pour l'expédition des cada- 
vres de cet endroit, fait si bien qu'après leur avoir fait mettre à chacun 
un mouchoir mouillé de vinaigre autour de la tête, qui leur bouche le 
nez, et les avoir disposés d’une manière à mettre tous la main à l'œuvre 
dans le même moment, il leur fait dans une demi-heure enlever tous ces 
cadavres, qui viennent tous à membres détachés, et jeter dans les caveaux 
et ventres de ces bastions... » — Tel est le tableau de De Troy : rien n’y 
manque de ces horribles détails, si ce n’est les mouchoirs trempés de 
vinaigre. En revanche, le peintre, justement ému d’un spectacle anti- 
naturel, a su lui donner une portée morale en plaçant au sein de nuages 
sanglants des anges exterminateurs qui semblent verser sur la terre toutes. 
les vengeances du ciel. Un restaurateur ingénieux, à qui ce tableau a été 
confié, a trouvé le moyen d’en accroître l’effet sinistre en nettoyant seu- 
lement un ou deux points très-clairs sur le premier plan, tels que la gorge 
d'un cadavre de femme et son. jeune enfant, et à l’horizon, quelques 
bandes de nuages, tandis que tout le reste demeure noyé dans une sauce 
jaune et sombre. é 

C'est pour le chevalier Rose lui-même que fut peinte la Peste de Mar- 
seille, dont il est le héros. Sa famille conserva longtemps cette belle pein- 
ture; elle la possédait encore en 1777. Les fréres Borély n’en devinrent 
propriétaires que quelques années après, probablement à la mort du der- 
nier descendant du chevalier. Déjà, en 1727, Thomassin en avait fait 
l’admirable eau-forte que l’on connaît. Mais par une inadvertance qu’ex- 
plique le laisser-aller du temps, le graveur, au lieu de renverser le sujet 
sur sa planche, l’a copié directement, en sorte qu’il se trouve renversé 
sur l’estampe, contre-sens capital qui détruit complétement la vérité des 
lieux et la vérité historique. Dans la reproduction que nous donnons ici, 
nous avons eu soin de faire rétablir le véritable sens. 

Des deux frères Borély, l’un mourut garçon : c’est celui dont on voit 
dans une des salles du château le portrait peint par Vanwick, membre de 
l’ancienne académie de peinture de Marseille. L'autre eut une fille qui 
épousa le marquis de Panisse. Le château Borély passa ainsi dans les 
mains de cette famille. Elle en conserva la propriété jusqu'en 1856, 
époque où un ingénieur civil s’en rendit acquéreur pour le céder presque 
aussitôt à la ville de Marseille en échange d’autres terrains. 

La famille de Panisse se montra fidèle aux traditions des Borély. Au 
commencement de ce siècle, vers 1814, un peintre nommé Chaix, élève 
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de David', fut chargé de peindre a fresque des plafonds dans le grand 
escalier, dans la bibliothéque et dans la salle de réception. De nombreuses 
réminiscences des maîtres italiens attestent les études de l’auteur. Mais 
la couleur est fade, le dessin absolument froid et souvent incorrect. A la 
Restauration, une petite pièce de l'aile droite se transforma en chapelle. 
On la décora de quatre bas-reliefs en marbre blanc sculptés par Foucou. 
Ils représentent des sujets de la vie de saint Louis. Un autre bas-relief, 
d'un travail très-délicat, mais d’un style mou et sans caractère, le Christ 
pleuré par les anges, fut placé au devant de l'autel; il est signé : « Filipo 
Valle faciebat Rome. » 

La collection de tableaux commencée par les Borély fut continuée par 
les de Panisse jusqu'à ces derniers temps. Mais il s’en faut que tous 
les tableaux de la collection se trouvent encore au château. M. le comte 
de Panisse-Passis, le dernier propriétaire, en a retiré les plus précieux, 
ceux dont la valeur commerciale eût pu élever le prix de vente du domaine 
bien au-dessus de la volonté de l'acquéreur. C’est ainsi qu'une Sainte 
Famille d'André del Sarto, longtemps célébrée à Marseille comme un 
chef-d'œuvre, a quitté pour toujours le cadre qu’elle occupait au fond de 
la chapelle. Ainsi a disparu un magnifique Portrait de Rembrandt et un 
admirable Philippe de Champaigne. Ainsi se sont envolées, à la suite de 
l'Enfant à la grappe, de Murillo, d’autres œuvres d’une dimension 
moindre, mais d’une non moins grande valeur. 

Il reste aujourd’hui dans le château Borély cent douze tableaux, treize 
morceaux de sculpture et vingt-cinq dessins. La plupart de ces objets ne 
portent pas de signature. L'attribution ne repose que sur une tradition 
orale certainement défigurée. Quand la ville de Marseille a acheté le 
château Borély, contenant et contenu, c'était son droit, son devoir peut- 
être, d'exiger du vendeur un état séparé des objets d'art, signé de sa 
main, et au besoin garanti par des experts. On s’est borné à dresser un 
inventaire mobilier où tout se trouve confondu. On passait de pièce en 
pièce, enregistrant à mesure les rideaux, matelas, tableaux, commodes, et 
le reste. Un homme d’affaires du comte de Panisse et un ancien valet de 
chambre, aujourd’hui concierge du château, indiquaient les noms des 
peintres ou des sculpteurs. Un huissier les écrivait, — comme un huis- 
sier sait écrire. Cet inventaire est le seul document écrit, le seul texte 
authentique sur lequel repose l'attribution des objets d’art du château 
Borély. Le hasard a voulu que l’ancien serviteur du comte eût une excel; 


4. George Chaix, fils d’un Espagnol, après un assez long séjour à Valence vint à 
Marseille, en 1844, et se rendit ensuite à Genève, où il vit peut-être encore aujourd'hui. 
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lente mémoire. A force d’entendre répéter 4 son maitre les mémes noms 
d’artistes, il les a à peu près retenus. Mais au lieu de cet homme intelli- 
gent, supposez un valet stupide : à quelles folles risées ne s’exposait pas 
la ville de Marseille ? 

L'école italienne, veuve d'André del Sarto, offre encore quelques mor- 
ceaux de choix. Tel est, en première ligne, le Portrait de Michel-Ange 
par Jules Romain. Rien ne s’oppose à ce que Jules Romain ait peint 
Michel-Ange, son aîné de dix-huit ans seulement. Les traits rappellent, 
en effet, ceux du grand sculpteur. Cependant le nez, trop droit, ne porte 
pas assez la marque du coup de poing de Torregiani. Bien que les yeux 
brillent d’un sombre éclat, ils accusent plutôt l'intelligence que le génie, 
et l'expression en somme est commune. Mais si Buonarotti se reconnaît à 
peine dans ce portrait, Giulio Pippi s’y retrouve tout entier, avec son des- 
sin d’une fermeté magistrale, sa puissance de modelé et d'expression, le 
sentiment de la vie morale, et une vigueur d’effet obtenue par la simple 
opposition de lumières et d’ombres également intenses. 

Les tableaux de Giorgione sont rares. Ge serait donc pour le château 
Borély une bonne fortune de posséder une œuvre de ce maître, si l Héro- 
diade qui y figure sous son nom portait les caractères de sa peinture; 
malheureusement il n’en est rien. L’Hérodiade nous paraît sans analogie 
avec ce que nous avons pu voir de Giorgione à Florence, à Milan et à 
Paris. Au contraire, on ne saurait disputer à Paul Véronèse le Portrait 
dune jeune princesse. Elle est en pied, debout, la main droite sur une 
table, l’autre bras pendant le long de la robe. Ce petit bras, par sa grâce 
et sa morbidesse, vaut à lui seul un chef-d'œuvre. La couleur rappelle 
celle des Pélerins d Emmaiis. 

Une esquisse, qui représente saint Bernard ressuscitant un enfant, 
n’est pas indigne du pinceau de Tintoret, à qui on l'attribue. La Vierge’ 
entourée de saints et de différents personnages, peinture franche et un 
peu brutale, dit mieux encore les qualités du grand coloriste vénitien. 
Quant au Portrait du doge Morosini, si tous les portraits de cet homme 
illustre que l’on rencontre un peu partout, sont de la main de Tintoret, où 
aura-t-il pris le temps de peindre le reste? 

Sur l’un des côtés de la chapelle est un saint Jérôme du Calabrèse, 
peinture énergique et mâle. Le Portrait du cardinal Cibi, par Carle Ma- 
ratte, offre aussi de belles qualités : on sent fixé sur soi le regard perçant 
et soupçonneux de ce prélat politique. Il faut citer encore une petite 
esquisse de Trevisani, l’Agonie du Christ au Jardin des Oliviers. Mais les 
plus curieux tableaux italiens que possède le château Borély sont deux 
Fêles mythologiques de Sébastien Conca. Ce peintre, peu connu de la dé- 
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cadence romaine, représente assez bien la grandeur traditionnelle de l’art 
italien se débattant sous invasion des grâces françaises. Son contempo- 
rain Boucher n’eût pas mieux composé ces fantaisies sensuelles. Peut-être 
eût-il rendu plus appétissantes les chairs des femmes nues, et celles des 
enfants plus grassouillettes ; mais il serait tombé dans une couleur grise 
ou dans une fraîcheur de tons voisine de la crudité. Conca a conservé une 
vigueur de coloris, une largeur de mouvements, et, en certaines parties, 
les nuages et les arbres par exemple, un sentiment des grandes masses, 
qui de loin sentent encore le maître. É 

Une Marche de troupeaux, de Benedetto Castiglione, semblable à 
celles qui remplissent les grands palais de Gênes; une étude d’homme en 
turban, de Bonvicini, dit le Moretto; un tableau d’une bonne couleur, qui 
présente au fond d’une arcade la Vue de Venise, et que, pour cette rai- 
son, on donne à Canaletti, enfin, deux Ruines signées « P. Panini, 1753. » 
Ces œuvres secondaires complètent, au château Borély, le lot de l’école 
italienne. 

L'école espagnole ne compte que trois noms et quatre tableaux. Le 
Moine, de Zurbaran, n’est pas une de ces sombres figures dont l’œil cave 
reluit au fond d’un capuchon. Celui-ci déjeune, accoudé à une table où 
ne manque qu une chose, le déjeuner. Un morceau de pain sec accomplit 
seul le voyage de la main à la bouche; un verre d’eau claire s'apprête à 
le suivre. La main est maigre, mais le visage a cette bouffissure exsangue 
qui est l'embonpoint du cloître. L’habitude d’une volonté mortifiée con- 
tracte les sourcils et le front. L’ennui de la pénitence allonge les lèvres en 
une moue de mauvaise humeur ; sur les épaules pèse comme une chappe 
de plomb la lassitude de la règle. Devant cette peinture, énergique seu- 
lement par sa fidélité, on se sent pris de compassion, et l’on regrette 
pour le pauvre homme la Cuisine des anges de Murillo. 

Que Murillo ait peint la Cuisine des anges de la même main qui a su 
-envelopper d’or la Conception, ou noyer de soleil la misère hideuse du 
Pouilleux, cela se comprend. On admet moins facilement qu'il ait pu des- 
cendre à peindre en bonshommes secs et roides les Sept Œuvres de 
Miséricorde qu’on lui attribue au château Borély. Un tel tableau ferait 
honneur à Téniers ou à un autre petit maître, ca? la couleur en est fine et 
légère; mais il n’ajoute rien à la gloire de Murillo. 

Le Saint Pierre repentant, de Ribera, que l'on voit dans la chapelle, 
date du temps où le peintre bourreau possédait encore cette souplesse 

‘relative, acquise à l’école du Caravage. Le Portrait de Jean de Procida, du 
même maitre, serait aussi un excellent morceau, si des nettoyages successifs 
n'avaient réduit la surface colorée à la valeur négative d’une teinte plate. 
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Les écoles du nord ne présentent pas de grandes toiles. A part quel- 
ques portraits de Denner, de Gonzalés Goques, de Ferdinand Bol, de Léo- 
nard Bramer ; à part une Tête de femme, assez belle esquisse de Rubens, 
et deux études de Daniel Saiter, l’art flamand et l’art hollandais n’ont au 
château Borély que des tableaux de genre et de paysage. On y trouve, à 
côté des inévitables Bout et Boudewyns, trois sujets rustiques de Jean 
Miel, très-agréables ; un Paradis terrestre, dé Jean Breughel, qui a con- 
servé toute sa fraicheur; un Gtbier, de Griff, et un Passage de rivière, 
de Van der Meulen, composition pleine de feu, peinte surcuivre du pin- 
ceau le plus fin, dans une gamme blonde qui n’est pas commune. Que 
dire maintenant de l’/ntérieur attribué à Pierre de Hooghe? Ce tableau 
terne et froid ne rappelle en rien les élans lumineux d’un des plus grands 
maîtres du soleil après Rembrandt. On ne voit pas non plus pourquoi le 
nom de Karel Dujardin serait inscrit sous une figure académique d’homme 
nu, qui, malgré ses qualités de couleur et d'exécution, n’a pas de rapport 
direct avec sa manière habituelle. Un petit Marché aux poissons, char- 
mant de naïveté et de finesse, nous jette en de bien autres perplexités. 
Certes, quand nous lisons dans l'inventaire municipal qui nous tient lieu 
de catalogue : — « Paysage par Turpin de Glisse, » — nous restituons 
volontiers « Turpin de Crissé. » S'il imprime — « Cuisinière, par Sorgues, » 
— « Paysage en hauteur, par Thomas Savick, » — « Portrait, par Coquis 
Gonzalès, » — on reconnaît sans peine Zorg, Thomas Wyck, Gonzalès 
Coques. Mais, ici, comment expliquer cette ligne énigmatique : « Marché 
aux poissons en Hollande, par Joorec, » alors surtout que le concierge, 
rectifiant l’erreur de l'inventaire, prononce le même nom Skoo ? 


Devine si tu peux, et choisis si tu loses. 


Autre rébus. Comme auteur de deux Ateliers de peintre, l'inventaire 
et le concierge, d'accord cette fois, désignent un artiste imaginaire 
nommé Copaaher. S’agirait-il de Schowaerts ? Les tableaux sont curieux : 
l'un représente une sorte de bourgeois gentilhomme hollandais, entrant 
dans l'atelier du peintre comme en pays conquis; l’autre, une réunion 
d'artistes étudiant d’après le modèle nu. 

L'un des plus préciéux tableaux du chateau Borély, dans son état ac- 
tuel, est un grand Paysage, de Jacques Ruysdael. — C’est le soir. Le 
soleil a disparu; un reflet ambré éclaire seul le ciel, pommelé de petits 
nuages gris, et le ciel à son tour se reflète dans une mare tout entourée 
de verdure. Ici un vieux chêne aux bras décharnés achève de mourir; là 
se dressent, dans toute la force de l’âge viril, des ormeaux à la cime su- 
perbe. A leurs pieds, d’autres arbres adolescents aspirent à les suivre. 
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Parmi les roseaux s’éléve la tige fragile des jeunes rejetons. Aucune figure 
humaine ne trouble cette auguste solitude. Je me trompe : un rhabilleur 
maladroit a imaginé de placer au’bord de la mare un pêcheur à la ligne. 
0 poésie! 

Un Paysage, de Jean Both, avec figures d'André; une Marine très- 
délicate, signée P. Zeeman ; deux petites Vues de Hollande, Y'une de Salo- 
mon Ruysdael, l’autre de Decker, sont encore d’agréables tableaux de 
cabinet. Quatre paysages de Van Bloemen, dit Orizzonti, ornent la galerie 
et y font assez bonne figure. On ne saurait passer sous silence deux sujets 
de basse-cour de Van Boucle ou Van Boekel, artiste estimable et peu 
connu, dont la peinture, largement exécutée dans des tons harmonieux, 
se prête bien à la décoration des demeures seigneuriales. 

Les amateurs, on le sait, préfèrent de beaucoup, aux productions de 
notre art national, les chefs-d’euvre problématiques de l’art italien ou 
hollandais. On ne peut donc s'attendre à trouver au château Borély de 
nombreux spécimens de l’école française. Le petit nombre de tableaux 
français qui s’y conservent mérite cependant l'attention. Et d’abord une 
Madone, de Simon Vouet, a remplacé sur l’autel de la chapelle la Sainte 
Famille, d'André del Sarte. Autant l’œuvre du Florentin était chaude, 
autant l’œuvre du peintre français est douce et limpide. Il y a une grâce 
pudique dans le sourire de la Vierge Mère. Le bambino dort d’un aimable 
sommeil. Devant cette pure image, Fénelon aurait prié avec amour. 

Un portrait d’ homme, qui n’a jamais représenté, ainsi qu’on le vou- 
drait, Philippe de Ghampaigne, n’est peut-être pas non plus une œuvre 
bien authentique de Sébastien Bourdon, tandis qu’on ne saurait disputer 
à cet artiste un tableau de Mendiants, mis sans façon par l'inventaire sur 
le dos de Paris Bordone. Jacques Courtois le Bourguignon a peint peu de 
batailles d’un effet aussi piquant que celle qui porte le numéro 133. A 
côté de ces noms du xv’ siècle se place celui de Pierre Puget, leur con- 
temporain. Le portrait du grand sculpteur, que nous avons décrit en par-. 
lant du Musée de Marseille, appartenait la collection du chateau Borély. 
Cette collection possède du même maitre un autre tableau, le Sommeil 
de Jésus, une statue, trois bas-reliefs et plusieurs dessins. Tous ces objets 
ont fait sans doute partie du précieux cabinet formé ou plutôt eonservé 
par le petit-fils de l’auteur du Milon, Pierre-Paul Puget, qui vivait encore 
en 4752. Une inscription tracée sur le dos d’un des dessins semble indi- 
quer la date à laquelle les frères Borély en firent l’acquisition des mains 
du dernier substitué , Joseph de Puget Savignon , ancien officier d’infan- 
terie en 1773. 

Le Sommeil de Jésus est peint dans la manière du Salvator Mundi, 
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du Musée de Marseille. Le dessin, plus serré, se ressent davantage de l’in- 
fluence des Carrache. Du reste, même inspiration naturaliste, même pâte 
grasse, même coloris clair et riche dans les lumières, intense dans les 
ombres. Une particularité singulière distingue ce tableau. Le cadre dé- 
passe de près d’un pied la feuillure ovale : sculpté en haut relief et entiè- 
rement doré, il représente un édifice païen qui croule de toutes parts 
et que surmonte, au sein d’une gloire rayonnante, un groupe de têtes 
d’anges occupés à regarder dormir Jésus. Le sujet de la peinture, l’en- 
fance du Messie, se trouve ainsi complété par celui du cadre, la chute du 
paganisme, symboliquement exprimée selon la tradition italienne. Si 
Puget lui-même ne fut pas l’auteur du cadre, on ne peut l’attribuer qu'à 
Francois Canavaque, sculpteur sur bois, son élève et son ami. 

Après la Peste, de De Troy, et l'Histoire de Tobie, de Pierre Parrocel, 
le xvim® siècle n’offre rien d’important. Une petite Marine, de Joseph 
Vernet, y atteste le passage 4 Marseille du peintre des ports de France. 
Deux tableaux de Kapellen témoignent de l’influence qu’il exerça sur les 
peintres de l’Académie. Ces deux pastiches, moins réussis que ceux de 
Henry, ne s’élèvent pas au-dessus d’une honnéte médiocrité. Plus curieuse 
est une Marine, peinte par un des nombreux artistes de la famille des 
La Rose. Celle-ci paraît dater du commencement du xvii‘ siècle et avoir 
pour auteur le fils de J.-B. de La Rose, longtemps directeur des travaux 
de peinture a l’arsenal de Toulon. Elle représente simplement une galère 
en pleine mer, reproduite avec un soin minutieux qui n’omet aucun 
détail. 

Un Paysage de Bruandet, avec figures de Demarne, et une Chasse de 
Swebach, datée de 1822, nous amènent au xix° siècle. Voici tout à côté 
l'Intérieur de l'atelier de Granet; le peintre aixois s’y est représenté 
jouant aux cartes avec le modèle, vêtu en capucin, qui vient de poser de- 
vant lui. Un effet vibrant, obtenu par l opposition des noirs et des blancs, 
fait tout le mérite de ce tableau. Deux petites toiles, d’une inspiration 
analogue, portent le nom du comte de Forbin et la date 1838. Enfin, le 
dernier tableau que nous puissions mentionner est une Vue de Roque- 
brune, peinte en 1831 par le comte Turpin de Crissé. Le choix d’un beau 
site, un sentiment distingué du dessin, une exécution soignée mais sèche 
et quelquefois mesquine ; à ces caractères on pourrait croire que le noble 
comte à fait partie de l’Académie de France à Rome, du temps de Buttura. 

Rien de moins académique, en revanche, que la statue du Faune, de 
Pierre Puget. Comme l’Esclave, de Michel-Ange, que l’on voit au Louvre, 
le Faune est une de ces œuvres de premier mouvement, jetées sur un 
bloc de marbre dans toute l’imprévoyance, on pourrait presque dire 
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létourderie de l'improvisation, si bien que le marbre a fait défaut à l’ar- 
tiste. En vain, lorsqu'il s’est aperçu du défaut de matière, a-t-il forcé ses 
raccourcis, réduit ses proportions, comprimé sa figure, il a vu qu'il ne 
pouvait arriver au résultat rêvé, et, après un dernier coup de marteau, il 
a laissé la, au lieu d’une statue achevée , une puissante ébauche de mar- 
bre. Une petite maquette en terre cuite donne la première idée du Faune. 
Le personnage a les proportions ordinaires ; dans le marbre, au contraire, 
c'est un homme trapu, tordu sur lui-même comme le tronc d’un vieil 
arbre, un véritable homme des bois : la téte presque retournée, il regarde 
par-dessus son épaule, il attend, il tire de sa flûte tuyautée des sons rus- 
tiques; de l'œil et de la voix il appelle quelque farouche Amaryllis. 
L'amour revêt d’une grâce sauvage ce corps grossier; la chair frémit d’un 
désir ardent. Quelques morceaux, le cou et la tête, la partie supérieure 
du torse et le bras, sont d’une exécution admirablement complète. La 
jambe gauche, à peine dégrossie, semble tenir au rocher contre lequel 
elle s'appuie. 5 

Deux médaillons en marbre, également sculptés par Puget, offrent, 
dit-on, le profil du grand Dauphin et celui d’un autre prince francais. Un 
bas-relief carré reproduit le type favori du grand Puget, Louis XIV. Ici, 
il est sur un cheval qui va le trot, calme et toujours demi-dieu, pendant 
que son manteau flotte au vent. Le mouvement est d’une élégance par- 
faite, et laisse pressentir ce que Puget aurait su faire s’il avait pu exé- 
cuter l’œuvre qui fut le dernier rêve de sa vie : la statue équestre du 
grand roi. 

. Outre les quatre bas-reliefs de la chapelle , le château Borély possède 
encore, de Foucou, trois statuettes en marbre, de la dimension des mor- 
ceaux de réception à l’ancienne Académie, un Faune, daté de Rome 
(1774), une Bacchante, souvent reproduite en bronze, et une Femme sor- 
tant du bain, sculpture agréable et fine, exécutée en 1751. 

Dans la petite galerie des dessins, nous retrouvons Pierre Puget. Deux 
arrières de vaisseaux, dessinés à la plume sur vélin et légèrement lavés 
d’encre de Chine, donnent une idée de la richesse d'imagination que 
Puget sut déployer dans la décoration navale. Trois projets d’architec- 
ture, lavés aussi avec beaucoup de soin à l'encre de Chine, le présentent 
sous un jour tout nouveau. La ville de Marseille, voulant exécuter une 
place Royale ornée de la statue de Louis XIV, demanda un plan à Puget. 
Ces trois dessins sont la réponse du sculpteur-architecte. Ce sont ceux-là 
mêmes qui furent envoyés à Paris et présentés à Louis XIV et à toute la 
cour. Madame de Maintenon les condamna d’un mot, en disant qu’ils coû- 
teraient beaucoup d’argent. En effet, Puget, qui rêvait pour Marseille les 


166 GAZETTE DES BEAUX-ARTS. 


destinées de Génes la superbe, avait imaginé une place ovale entourée de 
colonnades et de portiques, avec loges à l'italienne le long de la mer, 
arcs de triomphe à l’entrée et à la sortie, et, au milieu, la statue de Louis 
dominant les peuples vaincus. Il y aurait bien à redire à cette architec- 
ture décorative. La conception, du moins, en était grande et belle. Aussi 
peut-on regarder ces dessins comme une très-précieuse acquisition pour 
la ville de Marseille. Le grand artiste s'y reconnait aux détails dont sa 
plume n’a pu s'empêcher d’égayer ces froides élévations d'architecture. 
Ici une barque aborde, secouée par la mer; là des portefaix, à moitié 
nus, transportent des fardeaux ; sur le quai dort une pièce de canon déli- 
catement ciselée. | 

Parmi les autres dessins, deux seulement méritent d’être cités. L'un, 
lavé à l’encre de Chine sur papier gris avec rehauts de blanc, représente 
la Reine de Saba venant visiter Salomon. Nous ne serions pas surpris Si 
Yon découvrait qu’il est de la main de De Troy. L'autre est une magni- 
fique composition tracée à la plumè et lavée de bistre, qui sort évidem- 
ment de l’école vénitienne, et très-probablement de l'atelier de Paul 
Véronèse. On y reconnait ses types favoris, le nain, les pharisiens, les 
pages; on y retrouve les riches dressoirs qu’il aimait à garnir d’orfé- 
vrerie, et les splendeurs d'architecture dont il encadre ses festins. Car 
c'est un festin : le miracle de l’eau changée en vin s’accomplit à droite; 
la gauche est occupée par un groupe de musiciens qui rappelle celui du 
grand festin du Louvre. Bref, jusqu’à plus ample examen, on nous per- 
mettra de voir dans ce dessin une première pensée des Noces de Cana. 

Après ces pièces capitales, on ne saurait nommer que pour mémoire 
une petite Marine à la mine de plomb, de J. Vernet, une Cascade, de son 
élève Henry, cing paysages à l'encre de Chine, de Constantin (1817), 
quelques aquarelles de Granet, Bidault, de Forbin, et trois ou HAE des- 
sins plus ou moins apocryphes de l’école italienne. 

La collection d'objets d’art réunis au chateau Borély par le zèle et le 
goût de plusieurs générations d'amateurs, appartient désormais à la ville 
de Marseille, et par conséquent à son Musée. On peut se rendre compte 
des richesses qu’elle lui apporte. En peinture, l’école italienne, très-in- 
complétement représentée au Musée, s’augmente de quelques œuvres 
importantes. L’école espagnole, qui n’y figurait pas, y comptera trois 
tableaux, sinon quatre. Les écoles du nord gagnent de bons portraits, un 
paysage de premier ordre, et un assez joli choix de sujets de genre. 
L'école française acquiert la Peste, de De Troy, et la Madone, de Simon 
Vouet. Elle se complète surtout en ouvrages des peintres du midi. De 
même dans la sculpture, le Musée s'enrichit presque uniquement d'œuvres . 
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locales. Enfin, vingt-cing dessins, introduits au Musée, y jettent les fon- 
dements d'une collection qui manque à la plupart des musées de province. 

Mais ici se présente une grave question : Devra-t-on dépouiller le cha- 
teau Borély au profit du Musée, ou faut-il, en conservant le statu quo, dés- 
hériter d’avance le Musée au profit du chateau Borély? Certes, il serait 
regrettable d’arracher ces tableaux des salons élégants qu’ils ont si long- 
temps habités, Et cependant, laisser à demeure à la campagne, à une lieue 
de Marseille, des œuvres telles que le Portrait, de Jules Romain, la Jeune 
Princesse, de Paul Véronèse, le Saint Jérôme, du Calabrèse, le Saint 
Pierre, de Ribera, le Moine, de Zurbaran, la Madone, de Simon Vouet, 
le Paysage, de Ruysdael, etc., n’est-ce pas priver les jeunes artistes de 
ressources nouvelles dont ils doivent les premiers profiter ? 

Entre ces deux extrémités, l'administration municipale trouvera sans 
doute un moyen terme. Il est au château Borély telles peintures qui ne 
gagneraient rien à un déplacement. Le Musée n’a que faire de quatorze 
tableaux de Pierre Parrocel, quand déjà il en possède un de ce maître. La 
Peste, de De Troy, n’est peut-être pas non plus d’un excellent enseigne- 
ment. Et quant aux œuvres des Kapeller, des La Rose, des Granet, des . 
Forbin, on peut y voir plutôt des documents que des morceaux d’étude. I] 
semble que lon tirerait du chateau Borély un excellent parti en le consa- 
crant aux monuments de l’histoire locale. On y laisserait, à côté des tableaux 
ou des dessins intéressants pour l'histoire du pays, les œuvres des artistes 
provençaux. On y transporterait du Musée les objets qui rentrent dans cette 
double catégorie, — les deux Pestes, de Serre, par exemple, et quelques- 
unes de ses improvisations religieuses. On y placerait en dépôt les pein- 
tures modernes, achetées chaque année aux artistes marseillais vivants. Et, 
puisqu'il a été question de réunir quelque part tous les ouvrages de Pierre 
Puget, c’est au château Borély que l’on établirait ce musée de la recon- 
naissance nationale. Un ou deux salons seraient réservés aux tableaux et 
aux dessins du maître. Les sculptures et les plâtres trouveraient place 
dans un petit bâtiment voisin, facile à transformer en galerie. 

L'important nous paraît être de conserver au château Borély le nom et 
le caractère qu’il tient de son fondateur. Médicis au petit pied, les Borély 
ont employé une grande fortune acquise par le travail à s’entourer d’ob- 
jets d’art qui font encore notre admiration ou notre plaisir. Un tel exemple 
est précieux dans une ville de commerce. Le château Borély doit perpétuer 
le souvenir d’un homme de goût: il doit rester un monument de richesse 
bien acquise et de luxe bien entendu. 


LÉON LAGRANGE. 


JULES-FREDERIG BOUCHET 


ARCHITECTE, DESSINATEUR, GRAVEUR 


Le 16 janvier de cette année est mort, à Paris, l'architecte Jules Bou- 
chet, fort estimé et très-regretté par tous ceux qui cultivent ou qui aiment 
les arts du dessin. 

Né a Paris le 30 octobre 1799, et fils d’un peintre, grand prix de 
Rome, quis était fait connaître par de bons portraits, en un temps où il 
. dut étre difficile de se faire un nom par la peinture, il eut ce bonheur que 
sa vocation, lorsqu’elle se manifesta, ne fut pas contrariée; il en eut un 
autre, celui de rencontrer un maitre doué de toutes les qualités qui, 
plus tard, devaient être les siennes : Percier-iui enseigna les secrets que 
révèlent le travail et l'expérience, secrets que savent apprendre d’un 
autre ceux-là seuls qui les eussent découverts eux-mêmes. 

Il remporta, en 1822, le deuxième grand prix à l’école des Beaux- 
Arts, et, en 1824, le prix départemental. Un degré restait à franchir; son 
maitre voulait le retenir près de lui; mais les voix intérieures, qui parlent 
si bas, sont les seules qu’on entende à de certaines heures de la vie. Jules 
Bouchet avait vingt-cinq ans; il était impatient de voir l'Italie, il la voulut 
parcourir en toute liberté ; qui pourrait le blamer de n'avoir pas attendu ? 
Ce qu’il y sut faire lui donnera toujours raison. 

Quiconque verra les sept volumes in-folios où sont renfermées et clas- 
sées par contrées les études de trois années de voyages, sera pénétré de 
respect et d’admiration pour tant de travail et de savoir, de patience et 
de goût, d’exactitude et d'élégance, qualités qui souvent s’excluent et 
qu'il a réunies. Les feuilleter, c'est le suivre pas à pas en Piémont, en 
Lombardie, en Toscane, dans les villes étrusques, dans les États romains, 
dans le royaume des Deux-Siciles ; c’est revoir tous les lieux où les monu- 
ments de l'antiquité sont encore adhérents au sol, étudier ceux qu'ils ont 
inspirés aux meilleurs temps deTart moderne; c’est parcourir avec lui les 
villes, les campagnes, les musées, les palais de l'Italie, et profiter de cet 
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avantage inappréciable, qu’unique entre les guides, Jules Bouchet ne nous 
montre que ce qui mérite d'être vu; et, ce qu’il nous montre, ilen a 
su lui-même fixer la forme, l'esprit et la pensée, qu'il excellait à saisir et 
à interpréter avec un sentiment très-fin. Recueil précieux, dépositaire des 
premiers essais, témoin des labeurs incessants, gardien des œuvres par- 
faites, le former fut le noble emploi des forces de sa jeunesse, le complé- 
ter a été le soin constant et le délassement de sa vie! 

Lorsqu'il dut retirer d’un fond si riche la part qu’il réservait au public, 
le choix qu’il fit n’eut rien d’exclusif. Il n’était pas de ces hommes qui ne 
peuvent aimer que ce qui est antique, mais bien moins encore de ceux 
qui « ont la prétention d'admirer la Renaissance, tout en affectant de 
mépriser l'antique. » Sachant, pour l'avoir appris sur le sol où ils se con- 
fondent, ce que l’art moderne doit à l’imitation des arts de la Grèce, il 
s'était plu à retrouver dans les œuvres du xvi" siècle le souvenir et la res- 
tauration des élégants motifs épars sur les fragments qu’il avait dessinés ; 
c'est à ce titre que la Villa Pia, dans les jardins du Vatican, construite, 
de 1555 à 1561, par Pirro Ligorio, antiquaire autant qu’architecte, avait 

paru à Jules Bouchet être un sujet d'étude digne de toute son attention, et 
fat de sa part l’objet d’une publication importante qui ne fut terminée 
qu’en 1837". Pirro Ligorio, dessinateur infatigable, passionnément épris 
pour les antiquités dont les souvenirs s’étaient multipliés sous son crayon 
facile, avait réuni d'innombrables matériaux, avant qu'une occasion fort 
heureuse, puisqu'elle laissait à imagination une trés-large part, lui per- 
mit d’en faire une savante et agréable application : Paul IV demandait à 
l'architecte un Casin qui, situé près de son palais, sur la pente du mont 
Vatican, en un lieu pittoresque qu ombrageaient de beaux arbres et qu’ar- 
rosaient des eaux vives, fût non pas une habitation, mais une retraite où 
le souverain pontife se pit recueillir « sans autres courtisans que les 
arts. » L’antiquaire imagina une demeure antique, telle que la lui pou- 
vaient faire concevoir les ruines des Thermes de Titus et de la Villa Ha- 
driana, alors que les cendres qui recouvraient Pompéi cachaient aux 
regards la réalité dont le secret devait être dérobé à l'intelligence pen- 
dant deux siècles encore. Sur un plan ingénieux qui fit valoir l’agrément 
de la situation, il composa un petit monument, dicté par l’érudition, 
embelli par le goût, où toutes les branches de l’art s’entremêlent sans 
qu'aucune domine ; intéressant au même degré pour l'antiquaire, l’archi- 


1. La Villa Pia des jardins du Vatican, architecture de Pirro Ligorio, publiée dans 
tous ses détails par Jules Bouchet, architecte, avec une Notice historique sur l’auteur 
de ce monument, et avec un texte descriptif, par Raoul Rochette, antiquaire. Paris, 
Dalmont et Dunod, 4837. 


J.-F. BOUCHET, ARCHITECTE. ; 174 


tecte, le statuaire et le peintre, et relevant à un titre égal de l’apprécia- 
tion des hommes qui sont les juges naturels des travaux de l’esprit et des 
conceptions du goût. La reproduction qu’en voulut faire Jules Bouchet 
sadressait aux mêmes hommes, et eut prés d’eux le méme succés; il 
n avait rien négligé pour se les rendre favorables. Non content des études 
faites pendant son premier séjour à Rome, il y était retourné en 1832, et 
s était renfermé durant plusieurs mois dans la Villa Pia. Il a tout mesuré, 
tout dessiné sur place, et les vingt-trois planches qui composent sa publi- 
cation sont assurément des modèles de précision, de finesse et d’élégance. 
Il ne leur a manqué, bien qu’elles aient été gravées avec beaucoup de 
soin par Hibon, que de l'avoir été par lui-même. 

Ge mérite s’ajoutant aux autres donne une grâce particulière à une 
œuvre qui résume et caractérise le talent et l'esprit de Jules Bouchet. 
Les Compositions antiques", qu'il fit paraître en 1851, ont été non-seu- 
lement inventées et dessinées, mais gravées par lui, et merveilleusement 
bien ; les quelques pages qui les expliquent sont écrites de sa main. 
Après nous avoir fait connaître l'interprétation de l'antiquité qu'avait 
imaginée au xvi° siècle Pirro Ligorio, il semble qu’il se soit proposé pour | 
but de nous démontrer combien eût été préférable celle qu’il eût faite 
lui-même. Qu’elles sont poétiques, ses compositions! L’Acropole, qui 
donne une idée générale de l'aspect des villes antiques; le Pont triom- 
phal, qui en dessine lentrée; l’Exèdre, œuvre charmante; la Porte de 
ville, souvenir d’un faubourg de Pompéi; le Forum, le Carrefour et l’Al- 
bum, types excellents, d’une noble ordonnance, d’une disposition pitto- 
resque, d’une ingénieuse restitution; le Nymphée et les Thermes, où le 
goût le plus pur s’exerce sur la plus charmante invention; l’Atrium, le 
Portique, le Péristyle, détails finement étudiés des demeures italo-grec- 
ques ; le Pont OElius et le Xyste; la Villa, où tout est séductions ; la Vore 
des Tombeaux, où tout est calme! Je les ai nommées sans en omettre 
aucune. En est-il une qui ne réunisse le savoir, l'invention, la grâce, 
sous une forme exquise ? Les décrire serait impossible; il les faut voir, et 
les voir c’est subir leur charme pénétrant. 

Au sentiment élevé , à l'aspiration vers l’idéal qu éveillent en l'esprit 
les Compositions antiques, qui n’aimerait à opposer le texte, exempt de 
toute recherche, dont elles sont précédées : la modeste ambition de l'au- 
teur y est simplement exposée; contraste touchant entre le but qu'il 
annonce et celui qu’il atteint! C’est qu'il était de cette race d'artistes qui 


4. Compositions antiques, dessinées, gravées et publiées par Jules Bouchet, archi- 
tecte. 
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tendent à la perfection sans y prétendre, et très-différent des hommes 
qui, ne dédaignant pas, pour leurs œuvres, le secours des paroles, le plus 
souvent ne leur gagnent que le suffrage équivoque de ceux qui jugent sur 
parole. 

Lorsqu'on examine les compositions antiques, on se convainc de hi 
supériorité qu'assure à Jules Bouchet la connaissance approfondie d’Her- 
culanum et de Pompéi. Il y avait passé de laborieuses journées, et l’on 
m'a dit qu'insoucieux des privations comme des fatigues, il terminait sur 
place les dessins peints, qui reproduisent, avec toute la vérité du trait et 
de la couleur, les ornementations de leurs agréables demeures. Son pre- 
mier travail à Paris, lorsque sa mémoire en était encore pénétrée, en 
avait été l'application très - franche à la décoration de trois pièces, dans 
l'hôtel que possède, rue de Lille, M. le prince d’Essling. Sa dernière pu- 
blication, Le Laurentin, maison de campagne de Pline‘, lui fut une 
occasion nouvelle de céder à ses prédilections. Il l’a dédié à ceux de ses 
«confrères qui sont restés fidèles aux traditions de l’art grec et romain, 
«à titre d'hommage et comme témoignage de reconnaissance pour l’ac- 

. & Cueil bienveillant qu’ils ont fait à ses compositions antiques. » S'il n’eût 
exigé que ce dernier titre, le nombre ne serait pas aussi limité Te Yon 
serait d’abord porté à le croire. 

La description de la maison de campagne que Pline le Jeune possé- 
dait à Laurente, sur le rivage de la mer Tyrrhénienne, est le sujet d’une 
lettre adressée par lui à son ami Gallus, pour le prier fort gracieusement 
d'ajouter « à tous les charmes de sa demeure ceux qu’elle emprunterait 
« de sa présence. » Le programme qu’elle développe avec complaisance 
a tenté plus d’un architecte : Scamozzi s’y est exercé en 1615, Félibien 
en 1699, et depuis la découverte des villes de la Campanie, Piétro Mar- 
quez, à la fin du siècle dernier ; Macquet et Haudebourt en la première 
moitié du nôtre. A leurs travaux, qu'il commente et-qu’il compare, Jules 
Bouchet a opposé le sien, où brille tout ce qu'ont pu suggérer la science, 
la sagacité, l'esprit et le goût. 

L'État n’a pas laissé sans emploi des talents qui, hautement reconnus 
par les hommes du même art, ont été justement appréciés par tous ceux 
qui ont eu la bonne fortune de les utiliser. Nommé, en 1829, lorsqu'il fut 
revenu d'Italie, inspecteur des travaux de la Bibliothèque royale, et, en 
1833, de ceux de la Cour de cassation, Jules Bouchet fut, en 1842, et a 
été, pendant le cours de onze années, attaché, au même titre, aux travaux 


+ Le Laurentin, maison de campagne de Pline le consui, restitué d’après sa letire à 
se gravé et publié par Jules Bouchet, architecte. Paris, 1852. 
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du tombeau de Napoléon Ie. Lorsque la mort cruelle a brisé subitement 
la carrière de Visconti, le tombeau de Napoléon était achevé; Visconti, 
s'il eut le temps d’arréter sa pensée sur les choses de la terre, a pu mou- 
rir tranquille, car il connaissait bien le caractère loyal de Jules Bouchet, 
qui, choisi après lui pour être architecte du tombeau, a mis sa gloire à 
respecter, et c’est un devoir difficile, l’œuvre de son devancier, tous ses 
soins à en embellir les abords. 

Les vertus qui ont ennobli sa vie privée n’ont pas été moindres que 
ses mérites. Je puis le dire, et ne serai démenti ni par ses confrères, qui, 
en 1850, l'ont appelé dans la commission d’architecture à l’école dés 
Beaux-Arts, ni par ses élèves, qui n’ont pu tous l’imiter, mais qui tous 
l’ont aimé et vénéré. En 1854, il avait été nommé chef des travaux gra- 
phiques à l'école centrale, et l'enseignement qu’il y pratiquait a été l'un 
des bonheurs de ses dernières années. 

Son talent, qui n’a pas eu de déclin, fut toujours élevé ; sa mémoire est 
parfaitement pure. Honneur soit à son nom! 


‘ 


H. BARBET DE JOUY. 


MOUVEMENT DES ARTS ET DE LA CURIOSITE 


UNE SAINTE FAMILLE, PAR SEBASTIEN DEL PIOMBO 


Nous avons promis à nos lecteurs la notice de M. Charles Blanc qui recommandait 
au public une admirable toile attribuée à Sébastien del Piombo, et mise en vente ces 
jours derniers. Nous en donnons aujourd’hui, a défaut du tout, les extraits les plus 
intéressants. | 

Après avoir égratigné d'un spirituel coup de patte « les jeunes amateurs qui sont 
volontiers tranchants, » et avoir rappelé ce mot d’un illustre écrivain qui habite aujour- 
d’hui l Angleterre : « L’incertitude est le tourment de la clairvoyance, » notre rédacteur en 
chef continue en ces termes : 


e 


. ° . . . . ° . . . . . . . . . . . « . 


« Ce tableau, découvert à Tolède, a été apporté tout récemment à Paris : c’est une 
Sainte Famille de Sébastien del Piombo. L'Enfant Jésus est couché sur un lit et dort du 
sommeil le plus gracieux et le plus doux, les deux bras ramenés sur l’oreiller ; sa tête 
est à la droite du spectateur. La Vierge, vue de face, à mi-corps et légèrement incli- 
née, contemple le sommeil de l'Enfant et tient délicatement de ses deux mains une dra- 
perie dont elle va le couvrir. Saint Joseph est à gauche, dans l'ombre; saint Jean est à 
droite, dans la lumière, et son visage, son attitude, expriment la plus tendre admira- 
tion ; le fond est rempli par un rideau vert. Les figures sont de grandeur naturelle. 

«A l’arrivée du tableau, les amateurs ont été invités à le venir voir, et, comme il 
arrive toujours, chacun s’est fait prier. C’est qu’en effet il n’est pas d’expert, il n’est 
pas d’homme réputé compétent sur ces matières, qui ne soit tous les jours sollicité, 
dérangé de ses habitudes, détourné de ses affaires, par des ignorants ou des rêveurs 
auxquels est échu quelque Raphaël incontestable, de la seconde ou de la troisième ma- 
nière. Nous-même, nous avons perdu tant de temps et usé tant de patience à voir des 
tableaux ; nous avons été tant de fois entraîné dans des quartiers lointains, tant de fois 
déçu et mystifié, qu'il a fallu, pour nous décider, l'invitation pressante d’un ami. 

«Cette fois, par extraordinaire, nous avons été largement, magnifiquement récom- 
pensé de nos peines. La Sainte Famille qu’on nous a montrée est un morceau capital, 
une peinture admirable et du plus beau style. Les deux principales figures, la Vierge 
et l'Enfant, sont d’une telle beauté qu'elles ne seraient pas désavouées par les plus 
grands maîtres. Les Madones de Raphaël sont douces et délicates, attristées par un 
pressentiment. vague, et naturellement gracieuses : celle-ci est robuste et fière, plutôt 
sérieuse que triste, et d'une grâce souveraine. Son mouvement contrasté rappelle les 


* 
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tournures de Michel-Ange, et il y a dans sa bouche une légère moue qui se marie déli- 
cieusement avec le caractère haulain et pensif du regard. Comme nous le disait le con- 
servateur du Cabinet des Estampes, c’est une Junon dans le paradis. Quant à l’exécu- 
tion, elle est mâle et suave tout ensemble, ferme comme un Giorgion, effumée comme 
un Luini. Le peintre a mis quelques différences, ou, pour mieux dire, quelques nuances 
de faire, dans la figure de l'enfant Jésus. Cette figure, adorable de naturel, de grâce et 
d'abandon, est traitée de ce pinceau tendre et nourri que les Italiens appellent savou- 
reux (saporito). Le modelé est plein de rondeur, mais le relief des parties est subordonné 
à l’ensemble, et les muscles, loin d’être ressentis, comme ils le sont quelquefois dans 
les petits anges de Raphaël, sont exprimés avec discrétion, ainsi qu'ils doivent l'être 
sous le derme délicat de l'enfance. On peut citer particulièrement comme un chef- 
d'œuvre dans l’art de peindre le bras gauche de l'enfant, la poitrine et le ventre. Les 
deux autres figures du tableau sont moins belles, soit que l’artiste les ait volontairement 
sacrifiées, soit qu'il eût épuisé sa chaleur et sa verve sur les deux figures principales. 
La tête de saint Joseph parait avoir été peinte d’après le modèle qui a servi à Raphaël 
‘pour la Sainte Famille dite de Fontainebleau; c’est le même vieillard, mais chacun des 
deux grands peintres l’a vu à sa manière. Il en existe à Paris, dans la collection d’un 
amateur bien connu, un dessin à la pierre noire par Sébastien del Piombo, et nul doute 
que ce dessin, qui reproduit le même trois quarts, la même pose, n’ait été fait poursla 
peinture que nous avons sous les yeux. En revanche, le buste de saint Jean ne semble 
pas avoir été étudié sur nature : la main de cet enfant est plutôt celle d’une jeune fille ; 
toutefois, l'exécution en est savante, onctueuse, et n’a rien qui dépare le superbe tableau 
que nous décrivons. 

«Tout d’abord nous l’avions vu comme les autres curieux; mais, sur la demande qui 
nous a été adressée d’en rédiger la notice, nous avons dû l’examiner de plus près et à 
plusieurs reprises, et nous avons invité à notre tour les personnes les plus autorisées, 
les plus compétentes, à nous éclairer de leurs avis. Leur opinion a été unanime sur un 
point, à savoir : que la Sainte Famille qu'on leur montrait était un morceau de la plus 
grande, de la plus éclatante beauté. La plupart ont nommé Sébastien del Piombo comme 
l'auteur probable de cette peinture, et quelques-uns ont ajouté que, si elle élait dans 
le style de Raphaël, on pourrait la lui attribuer sans rien diminuer de sa gloire. Cette 
remarque a été faite une première fois par un vétéran de la critique des grands jour- 
naux', qui s’est excusé de ne prononcer aucun nom en disant ce mot spirituel : « Je 
crois me connaître en peinture, mais je ne me connais guère en tableaux.» Cependant, 
ce qui n’était encore qu’une présomption, une opinion respectable par le nombre et la 
qualité des suffrages, est devenu pour nous une certitude, à la suite de nos recherches. 

Nous savions qu’au musée Bourbon, à Naples, il existe un tableau semblable à celui-ci, 
mais dont il n'y a d’achevé que les têtes. D’autre part, Vasari dit formellement dans la 
vie de Sébastien : « In uno quadro fece una nostra Donna, che con un panno cuopre un putto 
che fu cosa rara, e Vha oggi nelle sua guarda roba il cardinal Farnese. (A peignit une Ma- 
done couvrant l’enfant Jésus d’une draperie, peinture d’une beauté rare, qui se trouve 
aujourd’hui dans le cabinet du cardinal Farnèse.) » Or, dans la Sainte Famille du Musée 
Bourbon, il n’y a de fini que les têtes : le reste n’est qu’ébauché. Comment comprendre 
que Vasari ait, cité, parmi tant de tableaux de Sébastien, un morceau demeuré à l’état 


I. Ce spirituel vétéran est M. Delécluze, qui exerce avec tant d'autorité la critique artistique 
dans le Journal des Débats. 
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d’ébauche, et comment concevoir que le cardinal Farnèse eût dans son cabinet une 
peinture inachevée? Il faudrait supposer que Sébastien, qui vivait à Rome, où vivait 
aussi le cardinal Farnèse, fut surpris par la mort avant d'avoir terminé son tableau. 
Mais, s’il en était ainsi, on le saurait, comme on sait tous les morceaux que Raphaël, 
Titien et autres grands peintres ont laissés incomplets; comme on sait, par Vasari, la 
fresque de Sainte-Marie-du-Peuple, que Sébastien, interrompu par la mort, ne put 
achever. Il faut remarquer aussi que, longtemps avant sa mort, Sébastien s'était 
brouillé avec Michel-Ange à l’occasion de la chapelle Sixtine, que lui, Sébastien, vou- 
lait qu'on peignit à l'huile et non à fresque. La Sainte Famille en question ne fut donc 
pas le dernier ouvrage de Sébastien, puisqu'elle porte, dans la désinvolture de la 
Vierge, la trace évidente de l'intervention amicale de Michel-Ange. Encore une fois, si 
Sébastien n’avait pu achever sa Sainte Famille, Vasari n'aurait pas manqué d'en faire la 
remarque en cet endroit de son livre, puisque, dans la phrase qui suit, il signale préci- 
sément un autre tableau de Sébastien del Piombo qui ne fut pas mené à bonne fin: « Ab- 
bozz0, ma non condusse a fine una tavola di san Michele. {Il ébaucha, mais ne termina point 
un tableau de saint Michel.) » Il serait vraiment bien extraordinaire que, parlant à la 
fois de deux peintures inachevées, la Sainte Famille et le Saint Michel, Vasari n'eût pas 
fait, sur ces deux peintures, une observation qui était en ce moment sous sa plume, et 
qui s'appliquait également à l’une et à l’autre. Pour sortir de cette difficulté, en pré- 
sence d'un tableau aussi admirable et autant admiré, il faut croire que Sébastien del 
Piombo, avant reçu du cardinal Farnèse la commande d’une Sainte Famille, ne commit 
pas l’inconvenance de lui envoyer une peinture aux trois quarts ébauchée, mais qu'il 
fit pour ce prince de l’Église le magnifique tableau que nous avons sous les yeux; 
qu’ensuite le cardinal, ayant voulu en avoir une répétition, soit pour l’offrir en cadeau, 
soit pour en orner quelque autre palais, le peintre, ennuyé de se copier lui-même, 
n’eut pas la patience d’aller jusqu’au bout. Cela s'accorde, du reste, à merveille avec le 
caractère de Sébastien del Piombo, véritable épicurien, qui préchait à ses amis l’indif- 
férence en matière d’art et de gloire, menait joyeuse vie et préferait de beaucoup la 
bonne chère à la peinture : Tenendo più conto della vita, che dell’ arte. 

«Il est donc, pour nous, plus que probable que les Farnèse ont possédé à la fois la 
peinture superbe que nous décrivons (celle dont parle Vasari) et une répélition restée 
à l’état d’ébauche, hormis les têtes (celle qui est à Naples). Maintenant, que celte pein- 
ture ait été trouvée à Tolède, dans un couvent en démolition, rien de plus simple, 
puisque les Farnèse ont été, par leurs relations, encore plus Espagnols qu'Italiens, et 
que leur héritage fut transmis à la maison d'Espagne, en 1714, lorsque Élisabeth Far- 
nèse devint reine d’Espagne par son mariage avec Philippe V..... » 


CHARLES BLANC. 


Ces conclusions ont été acceptées par le public, et M. Delbergue Cormont a pu 
adjuger cette toile sur la dernière enchère de 40,000 francs. Est-ce pour le compte du 
gouvernement? se demandait la foule qui enyahissait la salle. Non; ce rare et précieux 
panneau n’entrera ni dans le musée françois, ni, fort heureusement, dans aucune col- 
lection étrangère. Il a été acheté, nous a-t-on dit, par un riche amateur parisien. 
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VENTE DE CHINOISERIES. 


Le mois qui vient de finir a vu l’une des plus belles ventes de porcelaines de l’année, 
celle de M. Émile Tastet. En y comprenant les bronzes, les jades et les curiosités 
diverses, le catalogue montait à 363 numéros seulement; mais l'importance et le choix 
des morceaux, ainsi que leur magnifique conservation, les rendaient, pour la plupart, 
dignes d’entrer dans les cabinets d'élite. 

Cependant cette vente s’est faite dans de mauvaises conditions. Avec une loyauté très- 
louable, M. Tastet n'a voulu retirer que les pièces sur lesquelles il eût trop perdu, et 
le résultat final lui a été onéreux. Ceci s'explique : les curiosités deviennent excessive- 
ment rares en Chine; il faut les acquérir là-bas à des prix élevés, augmentés encore par 
le transport, par la casse, par les droits d'entrée, etc. Or, malgré'la vogue actuelle de 
ces curiosités en Europe, et surtout en France, l’importateur rentre difficilement dans 
ses avances, si sa marchandise ne se présente pas aux enchères dans les meilleures 
conditions possibles. , 

Pour M. Tastet les conditions ont été mauvaises, et cela surtout parce que son cata- 
logue était par trop sommaire. On peut le dire avec raison : depuis que le goût des 
curiosités se développe en France, les rédacteurs de notices semblent prendre à tâche 
de s’abaisser au niveau des intelligences les plus ordinaires. ~ 

Sans remonter au xviil® siècle et aux admirables catalogues de Gersaint et de Jul- 
liot, il est facile de démontrer qu’à cet égard nous allons en sens inverse des lumières 
de notre temps. En 1826, Sallé faisait une vente de précieux objets chinois, et, malgré 
l'indifférence de l’époque, il enrichissait son catalogue de curieux détails de mœurs, 
d'indications historiques, d’explications sur les marques et les inscriptions chinoises. 
Pour en arriver là, il faisait appel à l'expérience des savants, et donnait un poids réel 
à ses énonciations en les mettani sous le patronage de M. de Guignes, ancien ambas- 
sadeur en Chine, et du sinologue Klaproth. En 1845 arrivait la vente du cabinet de 
M. de Guignes lui-même; la notice en était faite avec un soin égal, et les musées, les 
collections d’élite, s'empressaient d'acquérir des pièces si bien décrites et dont l'intérêt 
était démontré d'avance. ; 

Comment la curiosité pouvait-elle étre éveillée à la vente Tastet par des indications 
telles que celles-ci : 210. Bouteille forme gourde, porcelaine gris verddtre jaspé. Ceci 
n’était rien moins cependant qu’un rouge soufflé, la plus rare des fabrications chi- 
noises. C'était le premier spécimen qui, depuis quinze ans peut-être, passat en vente 
publique, et ila été adjugé pour 29 francs, grâce à la loyauté de M. Tastet qui, bien 
qu’éclairé sur le mérite de cet objet et le haut prix qu'il aurait dû atteindre, n’a pas 
voulu le soutenir lui-même. | 

182. Vase de forme basse, porcelaine fond jaune, décor de dragons en camaieu vert. Ici 
c’est une autre, pièce adjugée pour rien et qui portait en dessous la marque de la pé- 
riode Tching-te (1516 à 1521), marque rarissime, n’existant jusqu’à ce jour que dans un 
seul cabinet. 

197. Trois petits bols portant dessous des inscriptions en caractères chinois, etc... Eh, 
qu'importe! si l’on ne prend soin de nous informer de la signification de ces caractères! 
Sont-ce des dates? Font-ils remonter la pièce au Xiv‘, au xv° ou au xvi‘ siècle? La 

VI. 23 
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question est importante pour la valeur historique, et, si les bols sont anciens de plu- 
sieurs centaines d’années, ils valaient bien la peine d’être mis séparément sur table, et 
non point réunis comme de vuigaires tasses à prendre le café. 

Dirons-nous quelque chose des vases à sujets? Non, car ceci nous entrainerait trop 
loin. Que signifient de pareilles désignations : Vase à mandarins... Vases à jeux d’enfants ? 
Croirait-on, en lisant ces phrases banales, qu’il s’agit de porcelaines anciennes du plus 
beau décor, à personnages historiques ou sacrés ? Que ces enfants qui jouent sont ceux 
de la famille impériale, essayant les insignes de leur puissance future? Qu’on peut voir, 
au-dessus de la scène civile et réelle, le tableau mystique, l’invocation religieuse, c’est- 
à-dire l'ancêtre sanctifié de la dynastie plaçant l'enfant impérial sous la protection de 
Chiou-lao, le dieu de la longévité ? 

De pareilles explications seraieñt superflues, nous le savons, pour les revendeurs à 
bas prix, mais elles sont indispensables pour appeler aux expositions de l'hôtel Drouot 
les amateurs réels et les marchands connaisseurs qui ne recherchent point uniquement 

es vases à monter par paires. 

Nous qui savons au prix de quels sacrifices M. Tastet entretient en Chine un repré- 
sentant connaisseur pour rechercher les pièces, nous déplorerons le résultat de sa der- 
nière vente, mais nous l’engagerons en même temps à peser les réflexions qui pré- 
cèdent et à en profiter pour l'avenir. Dans l’état de nos mœurs, un catalogue de vente 
doit avoir autorité et mettre l'acquéreur au-dessus de la crainte des erreurs et des mys- 
tifications. Cette autorité, pour les ventes Debruge, Dumesnil, Préault, etc., résultait de 
la science des auteurs des calalogues. Pour les ventes de la duchesse de Montebello, 
de MM. Rattier, Humann, Norzy, elle ressortait du goût élevé des possesseurs et de la 
notoriété des pièces acquises par eux. A l'avenir, il dépend de M. Tastet d’invoquer, 
pour ses ventes recommandables, mieux que le hasard du moment'et le caprice des 
enchères commerciales. 


VENTE DE DESSINS, SÉPIAS ET AQUARELLES, PAR RAFFET 


La vente de dessins, sépias et aquarelles de Raffet appartenant à M. Furne et ayant 
servi à illustrer divers ouvrages, a obtenu un rare succès. Le public s’est disputé avec 
passion ces petites compositions habilement distribuées, dessinées avec soin, lavées 
avec une largeur étonnante. Nous n’avons pas besoin de les décrire à nos lecteurs; ils 
les trouveront pour la plupart dans l'Histoire de la Révolution de M. Thiers, ou encore 
dans l'Histoire de Napoléon, par M. de Norvins, dans l'Algérie ancienne et moderne, par 
M: Galibert, etc., et quoique le burin du graveur les ait, la plupart du temps, plutôt 
travesties que traduites, ils y verront encore un reflet du talent du maître. Ce 
talent sera dans quelques jours apprécié et jugé avec autorité par notre collabora- 
teur M. Paul Mantz, et nous n’entendons point anticiper sur sa notice biographique et 
critique. 

Nous avons quelquefois parlé de l'insuffisance des catalogues modernes. Jamais elle 
n'a été plus sensible que dans celui-ci. Quels renseignements peut-on y puiser. En 
regard du titre, un extrait de M. Thiers, d'Henri Martin ou de l'Évangile. Pas un mot 
de description, pas un détail qui serve à différencier la même scène répétée deux fois. 
— N° 9, mort de Bonchamps ; n° 10, mort de Bonchamps. Nous le répetons encore, 
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M. Francis Petit s’est créé parmi les experts une place tout à fait à part, par l’urbanité 
de ses manières, la sûreté de son goût, la loyauté de Ses transactions; c’est à lui qu'il 
appartient de nous donner des catalogues plus dignes de la critique moderne. Toutes 
les ventes importantes des maîtres contemporains passent par ses mains; il viendra un 
jour où l’on sera bien désillusionné, en cherchant dans le recueil de ses catalogues les 
notes qu'il serait si facile d'y placer en quelques mots simples et justes. 

Prise de la Bastille. 240 fr. — Massacre des prisons, septembre 1792, on amène les 
Suisses devant le tribunal. 410 fr. — Adieux de Louis XVI à sa famille. 520 fr. — 
Triomphe de’ Marat, deux officiers municipaux marchant en tête du cortége, Marat élevé 
sur les bras de quelques sapeurs, a le front ceint d’une couronne de chêne. 510 fr; — 
Mort de Bonchamps. 500 fr.; il est étendu sur un matelas et près d’expirer d’un coup de 
feu dans le bas-ventre. — La dernière charrette; c’était assurément l’une des plus remar- 
quables aquarelles de cette vente; aussi a-t-elle été vivement disputée, et adjugée à 
700 fr. — Journée du 13 vendémiaire 1795, mitraillade sinistre sur les marches de Saint- 
Roch. 700 fr. — Veille de la bataille de Rivoli, effet piquant de clair de lune. 605 fr. — 
La garde consulaire à Marengo, une des compositions de Raffet qui montrait lé mieux 
avec quel art il savait mettre en perspective les masses des bataillons et des corps d’ar- 
mée. 705 fr.— Capitulation d’Ulm, le général Mack tend son épée à Napoléon entouré 
de ses officiers. 650 fr. — Lutzen, petite mêlée pleine de fougue, gravée dans l’histoire 
de Napoléon par de Norvins. 560 fr. — Le dernier des Abencerages, Aben-Ahmet, en long 
manteau rouge, s'approche d’un jeune chevalier à genoux au pied d’unè colonne, les 
deux bras croisés sur sa poitrine et la tête inclinée. 230 fr. 

L'ancienne garde impériale, collection de costumes assez médiocrement dessinés sur 
un petit format et coloriés pour le modèle avec des tons d’aquarelle un peu montés, a 
atteint des prix relativement plus élevés encore, car il me semble plus difficile de ‘se 
passionner pour une figure isolée que pour une scène qui offre le double intérêt du 
sujet et de P exécution. Napoléon en uniforme de chasseur à cheval, d’une petite ressem- 
blance. 355 fr. — Porte-drapeau des grenadiers à pied. 320 fr. — Tambour-major des gre- 
nadiers à pied. 315 fr. — Tirailleur voltigeur, 205 fr. — Chasseur à cheval. 255 fr. Les 
autres modèles d’uniformes ne sont point descendus au-dessous de 100 fr. 

Si je ne me trompe, cette suite démontre en quoi Raffet est inférieur à Charlet. 
Celui-ci a créé dans sa garde impériale, des types élevés et abstraits : en simplifiant 

le détail, en insistant sur la physionomie générale, en élevant la ressemblance par la 
rude majesté des traits principaux, il a créé une suite que l’on consultera toujours, 
moins pour voir comment s’habillait la grande armée que pour chercher à connaître 
les héros familiers qui la composaient. Raffet en précisant ses indications s’est souvent 
laissé entraîner à_ne point regarder au delà du sujet qui posait devant lui, et que 
détaillait son crayon ingénieux et spirituel. 

Ne quittons point Raffet sans annoncer la vente de son atelier. Elle sera faite sous la 
direction de M. Fr. Petit pour les toiles, et de M. Vignères pour les gravures, les 40; 
41 et 12 mai. Elle renferme tous les croquis laissés par le maitre; des dessins, des 

_ aquarelles, des projets, des études peintes à l’huile avec une force qu’on était loin de 
lui soupçonner généralement; enfin des armes et des costumes de tous les pays et 


de toutes les époques. 
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VENTE D'ARMES, DE PIECES D'ARMURES ET D’OBJETS DE CURIOSITE 


DE M. LE VICOMTE DE COURVAL 


Le succès que nous avions promis à la magnifique collection de M. de Courval n’a 
peut-être pas été complétement atteint. La vente a cependant produit environ 
75,000 fr.; elle edt dû aller bien au delà. Le catalogue, rédigé avec un talent remar- 
quable par le propriétaire lui-même, renfermait des attributions historiques trop peu 
sérieuses, et sur lesquelles il avait un peu trop insisté. La publicité donnée à cette 
vente, le goût bien établi du possesseur, avaient attiré une nombreuse assistance; mais 
un concours de circonstances imprévues a refroidi les adjudications. Nous donnons, 
sans changement, toutes les descriptions du catalogue :° 

Épées. Très-beau Cimeterre italien du xvi‘ siècle, de la forme héroïque adoptée par 
les grands artistes de la Renaissance dans la représentation des dieux, des héros et des 
rois. La monture, composée d’une croisette à quillons recourbés à l’orientale, de la 
poignée et du pommeau en fer champlevé, représentant des figures de satyres et de 
guerriers, entourées d’une ornementation entrelacée, est’ découpée à jour avec fonds 
damasquinés’en or; la lame légèrement cintrée est également enrichie d’ornements 
champlevés et damasquinés en or et argent. Deux médaillons d’une rare beauté déco- 
rent le pommeau et sont refouillés dans sa masse ; l’un représente Curtius se précipitant 
dans le gouffre, l’autre Horatius Coclès se dévouant à la mort, en faisant couper derrière 
lui le pont du Tibre. 6,000 fr. On en avait offert, dit-on, 45,000 fr. Au sortir même de 
la vente, le marchand qui l’a acheté a refusé 1,000 fr. de bénéfice. 

Autre très-belle Epée italienne dite de Sixte-Quint; la monture en fer, à double garde 
à branches détachées avec quillons droits; la poignée, le pommeau et la garniture du 
fourreau, également en fer, sont enrichis d’une magnifique ornementation en argent et 
or de rapport, représentant des trophées, des fleurs et les-armoiries dix fois répétées de 
la famille Albani, à laquelle appartenait Clément XI, et qui porte d’argent à une bande 
d’or, une étoile en chef, les trois montagnes en pointe. 3,750 fr. 

Belle Epée saxonne du xvi® siècle, en bronze noir, provenant du musée de Dresde; 
la monture avec garde simple en fer champlevé, ainsi que la poignée et le pommeau, 
représentant la vie de Samson dans des médaillons ciselés dans la masse et repré- 
sentant plus de cinquante personnages. Cette arme, d’une parfaite conservation, est 
garnie d’un fourreau avec sa garniture également en fer ciselé et de la plus riche orne- 
mentation. 4,000 fr. 

Très-belle Épée italienne du xvi° siècle; la monture à garde à doubles quillons 
recourbés, et le pommeau en fer, de forme aplatie et orné de consonnes champlevées 
et réunies par des guirlandes de fleurs découpées à jour. 2,600 fr. 

Épée double de duel, de fabrique espagnole, du xvi® siècle, formée de deux lames . 
de Tolède, poignées, gardes et pommeaux parfaitement semblables, et rentrant dans un 
seul fourreau, le tout damasquiné en argent et ne figurant qu’une seule arme. Cette 
pièce, très-rare, paraît avoir servi pour échapper à la rigueur des lois sous le règne de 
Philippe II, où des sbires appostés aux portes des villes arrêtaient les gentilshommes 
soupçonnés de se rendre en champ clos. Au moyen de cette épée, un seul de ceux 
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qu’on surveillait étant armé, on laissait sans défiance passer les combattants. 355 fr. — 
Quelques musées possèdent une moitié d’épées semblables, mais nous n’en connaissons 
pas d’autre complète. Celle-ci provenant du musée de Vienne, puis du cabinet de 
M. le duc d’Istrie, est gravée dans l'ouvrage intitulé Meubles et Armes du moyen dge. 

Très-beau Pistolet italien, à rouet, du xvie siècle; la monture et le canon, tout en 
fer, sont enrichis d’arabesques et de trophées en or et en argent incrusté et ciselé en 
relief. La platine est gravée. Arme d’une grande richesse, d’une parfaite conservation 
et d’un travail remarquable. 1,200 fr. 

Très-belle Arquebuse à rouet, offerte à Henri IV par la ville de Laon, en 1595, 
à son entrée dans cette ville, qu’il enleva au parti de la ligue, le 45 novembre de 
cette même année. La monture, tout en bois d’ébène incrusté d'ivoire, reproduit, 
dans des médaillons enrichis d’ornements et d’arabesques, les principaux sujets de la 
mythologie, composés de plus de 7 à 800 figures d'hommes ou d'animaux découpées et 
gravées, et aussi bien composées et dessinées que finement exécutées. Chaque sujet, 
parfaitement rendu, est expliqué par quelques phrases latines, depuis le chaos et la 
création de l'homme jusqu'aux mythes les plus récents à peu près décrits par Ovide. 
Sur la crosse on lit l'inscription et la date suivantes, qui, outre la notoriété publique, 
ne laissent aucun doute sur l’origine de cette pièce historique : Laudunum, Victoris vir- 
tu‘i. 1595. La platine, richement gravée, représente l'attaque de la ville de Laon par 
l’armée royale, qui repousse et met en fuite les Espagnols; au dedans on distingue, 
entre divers sujets, les armes de France. 2,501 fr. 

Belle Clef en poire d’amorce d’arquebuse, italienne, du xvi° siècle, en fer fine- 
ment ciselé, représentant des fleurs et trophées d'armes, le fond damasquiné d’or. 
490 fr. 

Très-belle Poire à poudre, en corne de cerf, sculptée et gravée, ornée d’arabesques à 
entrelacs et mascarons; au centre un sujet allégorique, travail allemand du xvi‘ siècle; 
la monture en fer gravé. 395 fr. 

Belle paire d’Eperons du xvi° siècle, en fer, enrichi d’ornements à arabesques, avec 
lion passant en argent de rapport ciselé; elle est pourvue de sa garniture en cuir du 
temps, complète et bien conservée. 200 fr. 

Escarcelle du temps de Henri II, en fer, ornée de mascarons et de figures en relief, 
et enrichie d’arabesques délicatement damasquinées en or. Garniture en velours rouge. 
595 fr. 

Mevstes. Grand Cadre de glace en bois sculpté, du goût le plus pur et de l'exécution 
la plus délicate. 2,800 fr. — Ce meuble, vraiment historique, fut donné par le pape 
Léon X à sa nièce Clarisse, fille de Pierre de Médicis, à l’occasion de son mariage, 
en 1510, avec Philippe, chef de l’illustre maison de Strozzi, ainsi que l’indiquent les 
armoiries, emblèmes et devises des deux familles, qui s’y voient réunies. La riche orne- 
mentation de cet objet précieux ne laisse aucun doute sur son origine ni sur sa destina- 
tion, puisque l'on y voit le chapel (ou couronne) de rose offert à cette époque aux 
mariées; des Amours allumant le flambeau d’hyménée, d’autres caressant un agneau, 
emblème de la douceur ; puis les épis, symbole de la fécondité, et le bouquet de roses 
que le fiancé, au moyen âge, présentait à l'épouse avant la cérémonie nuptiale, et enfin 
un bas-relief représentant le Premier secret de l'Amour à la beauté, On y remarque, outre 
son blason, les différentes devises de la maison de Médicis, telle que la branche d’arbre 
pliée en cercle, ailleurs en joug, avec le mot suave ; plus bas, les trois plumes d’au- 
truche, retenues par un riche anneau d’or, sur lequel est enchâssé un diamant taillé en 
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pointe, avec le motto héréditaire semper, adopté déjà, vers 1450, par Cosme le Vieux. 

Un superbe Lit en bois sculpté d'une grande richesse et d’un beau style, portant la 
devise allégorique de Diane de Poitiers, avec sa garniture complète en soie fond jaune, 
enrichie de médaillons sur drap d’argent, appliques en velours et autres riches étoffes, 
et décoré de broderies en soie d’une grande beauté et de couleurs variées, représen- 
tant des personnages, des oiseaux et des fleurs habilement agencées et du plus heureux 
effet. 4,000 fr. \ 


P. S. Au moment où nous écrivons ces lignes, la collection Lasayette court les 
hasards de l'hôtel Drouot. Nous en renvoyons le compte rendu à notre prochain numéro. 
Disons dès aujourd’hui à nos lecteurs que le chandelier en faïence, dit de Henri II, a 
atteint l'enchère formidable de 18,300 francs! 


PH. BURTY. 


LIVRES D’ART 


CHANSONS POPULAIRES DES PROVINCES DE FRANCE, notices par Chamfleury, 
accompagnement. de piano par J.-B. Wekerlin, illustrations par 
MM. Bida, Bracquemond , Catenacci, Courbet, Faivre, Flameng, 
Francais, Fath, Hanoteau, Ch. Jacque, Ed. Morin, Maurice Sand, Staal, 

_Villevieille. — Paris, Bourdillat ; 1860. 


Le recueil de chansons populaires dont nous annonçons la publication, n’a presque 
point de rapport avec ceux qui l’avaient précédé. Les bois ont remplacé les aciers et 
les eaux-fortes, les notices sont toutes rédigées par le même écrivain, et les chansons 
elles-mêmes ont été choisies parmi celles que chantent, dans la vraie campagne, les 
vrais paysans. 

Ce n’est point que nous voulions médire des trois volumes qui furent édités vers 1840, 
je crois, et qui vont même prochainement être réimprimés ; ils sont devenus fort rares, 
et se paient fort cher en bon tirage. La chanson seule de Marlborough fut tirée à plus de 
vingt mille exemplaires. Chaque page était encadrée dans une illustration de Trimolet, 
d'un comique cherché, mais rarement atteint; M. Meissonier, encore peu en vogue, y 
avait dessiné quelques scènes heureusement agencées; mais M. Daubigny aida beau- 
coup au succès du livre parmi les artistes, par les fines et gracieuses eaux-fortes qu’il 
grava d’une pointe adroite et souple, et dont les paysages sont des chefs-d’œuvre de 
goût et d'exécution. 

Les chansons, et surtout les chansons populaires, ont en elles-mêmes ce charme et 
ce parfum subtil des fleurs de la campagne; celles-ci perdent leurs grâces quand les 
jardiniers veulent les cultiver, et les chimistes n’ont point trouvé le secret d’en extraire 
l’arome aérien. De même aussi les chansons populaires ne veulent être chantées que le 
soir, à la veillée, par les paysannes qui teillent le chanvre; le long de la route, par les 
Compagnons en tournée; aux champs, par le laboureur qui pique ses bœufs; à l'atelier, 
par l'artiste ou l’ouvrier, au milieu du travail ou de la causerie. Leur poésie irrégulière 
et sans rime, leur musique sans rhythme arrêté, et en dehors des lois harmoniques, ex- 
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FAC-SIMILE D'UNE GRAVURE 


tirée de VAdolescence de Du Fouillour. 
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priment plus volontiers des images que des idées, des sensations que des sentiments. 
Formulées par des bardes inconnus , recueillies par des oreilles naïves, chantées par 
des voix sans art, elles traversent les générations, qui se les transmettent à mi-voix et 
presque à leur insu, comme un mot d’ordre mystérieux. On ne les écoute, on ne les 
retient bien que pendant l’enfance. L'âge mur ne les comprend plus, et quand il veut 
les saisir pour leur demander le secret de leur grâce étrange, il est tout surpris de ne 
trouver sous ses doigts que la poussière dorée d’une aile de papillon. 

Toutes les provinces sont venues apporter à ce livre leurs noëls, leurs chansons de 
mariées, de mai et de métiers, leurs ballades et leurs rondes. La Picardie a donné la 
ballade Jésus-Christ, Alsace la chanson du Hanneton, la Normandie, le Moulin, dont 
M. Ch. Jacque a spirituellement interprété la mise en scène; la Saintonge, les désillusions 
de la petite Phrosette quand vient « le matin-jour. » 

M. Bracquemond, dont les lecteurs de la Gazette des Beaux-Arts connaissent le talent 
original et libre, a gravé à l’eau-forte le titre du recueil. M. Flameng (un des nôtres 
encore) montre, Quand Manon s’en va td l’eau, le loup qu’elle court risque de rencon- 
trer en chemin. M. Bida a traduit, avec un style naïf et une certaine grace mélanco- 
lique, la chanson Quand j'étais chez mon père. 

Le fac-simile qui accompagne cet article est tiré de l’Adolescence de Jacques du 
Fouilloux, escuyer, seigneur dudit lieu, en Gattines, pays de Poitou. « C'était un gai 
compagnon, dit M. Champfleury dans sa notice, grand ami de la chasse, toujours par 
vaux et par monts, et qui, aimant la nature, l’a dépeinte en beaux vers, ce qui nel’em- 
péchait pas d'aimer la créature. 

« Jacques du Fouilloux a poussé amour de la réalité jusqu’à donner la notation en 
plain-chant des bergers et bergères se répondant. Au-dessus de ces notations sont de 
naives gravures sur bois; celle dont nous donnons le fac-simile représente une bergère 
conduisant les brebis au chant, tout en filant. » 

On le voit, tout est réuni pour donner de l'attrait à ce recueil des Chansons populaires 
des provinces de France, et pour en assurer le succès : des recherches consciencieuses 
et inédites, des poésies naïves et originales, des accompagnements sobres et savants, 
enfin des illustrations confiées aux plus habiles et rendues par tous, dessinateurs ou 
graveurs, avec verve et talent. C’est rendre service aux poétes, aux artistes et aux gens 
du monde. Les poëtes. y retrouveront les senteurs de la nature; les artistes puiseront 
des forces à ces sources vierges; les gens du monde étudieront avec piaisir ces naïves 
manifestations d'un art profondément national, qui n’avait pas jusqu'à ce jour franchi 
le seuil des salons. 

PH. BURTY. 


Paris QUI S'EN VA ET PARIS QUI VIENT, publication artististique, dessinée et 
gravée par Léopold Flameng.— Paris, Alfred Cadart; 1860". 


Au titre excellent de Paris qui s'en va, M. Flameng vient de joindre un sous-titre 
qui n'est pas moins bien trouvé : Paris qui vient. C'est élargir son cadre de tous les 
prestiges de l'inconnu, c’est nous promettre, à la façon de Montaigne, la primeur de 
« toutes les nouvelletés qui poussent au jour le jour, comme champignons en un 


1. Voir, pour les deux premières livraisons, la Gazette des Beaux-Arts, t. IV, p. 316. 
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jardin. » C’est surtout placer à côté des regrets d’un passé que nous aimions, malgré 
ses défauts, les promesses quelquefois surfaites d’un avenir que quelques exemples 
récents nous donnent le droit de suspecter un peu. Avec quelle prudence les éditeurs 
doivent-ils contrôler les merveilles qu’on découvre de temps à autre à nos yeux, et que 
diraient leurs abonnés de la province et de l’étranger s’ils recevaient, par exemple, la 
réduction de l’Ange de Vétat-civil, et une vue de ce beffroi hybride qui est censé relier 
à la nouvelle mairie le délicat portail de Saint-Germain-l’Auxerrois ? 

Mais les livraisons déjà publiées par M. Léopold Flameng témoignent de son goût, 
et nos lecteurs en jugeront par le seul titre des chapitres. C’est d’abord une Rue de la 
Vieille Lanterne, cul-de-sac immonde, où l’âme de Gérard de Nerval, impatiente de 
s'envoler, voulut qu’une nuit il suspendit sa dépouille, comme on accroche à la muraille 
un vêtement usé; égout terrible dont les murailles ternes, l'escalier de pierre déchaussé, 
la rampe de fer qui servait de perchoir à un corbeau, ont tenté la pointe de Flameng 
et de Trimolet fils, le crayon de Gustave Doré et de Célestin Nanteuil, et qui ont 
inspiré à M. Arsène Houssaye des pages d’une émotion communicative.— Puis voici les 
Médaillés de Sainte-Hélène promenant dans la grande allée du Luxembourg leurs souve- 
nirs et leurs catarrhes. — Le Pont-au-Charige enjambe la Seine avec ses arches, qui ne 
sont plus pour nous qu’un souvenir. — La Morgue (oui, la Morgue!) étale ses vitrines, 
comme les pages sinistres de ce que M. Emile de Girardin appelait le grand livre de la 
misère. 

M. Flameng nous conduit encore dans la Maison antique du prince Napoléon. Mais 
lorsque sa pointe légère et précise nous a laissé rêver dans cet atrium, riant et distingué 
comme une ode d’Horace, lenite clamorem, sodales !... M. Théophile Gautier nous promène 
à son tour dans toute la maison de la rue Montaigne, et nos lecteurs savent comme nous 
quelle puissance de vérité photographique possède sa plume, et de quelle couleur véni- 
tienne il anime ses descriptions. 

Enfin, la dernière livraison du Paris qui s’en va contient le Métier du chiffon, illustré 
d’une eau-forte très-pittoresque et très-réussie, représentant l’intérieur d’un des caba- 
rets qui servent de rendez-vous aux marchands de chiffons, et accompagnée d’une 
étude très-soignée et des plus curieuses, par M. Marc Trapadoux, sur ce métier qui 
doit singulièrement développer les idées de philosophie pratique. C’est, comme texte 
et comme illustration, une des meilleures livraisons d’un ouvrage qui en compte beau- 
coup d’excellentes. Pu. B. 


Sarre Famizre, de Raphaël, gravée par Lorichon ; 
Dusacq, éditeur. 


Au moment où la photographie envahit toutes les régions de l'art, et tend à se 
substituer à la gravure, soit en reproduisant des tableaux, soit en répétant des estampes 
anciennes ou modernes, les vrais amateurs se rattachent plus que jamais à cet art du 
graveur qui, en France, a toujours été si près de la perfection. Quelques classiques, 
fidèles aux traditions des Edelinck, des Poilly, des Nanteuil, consentent encore à palir 
dix ans sur un cuivre pour traduire l’œuvre des grands maîtres dans un langage digne 
d'eux. De ce nombre est M. Lorichon. La belle estampe qu'il vient de mettre au jour 
est une Sainte Famille d’après Raphaël, et cette fois le graveur a eu cette bonne fortune 
que le dessin avait été fait par M. Ingres : c’est dire jusqu’à quel point les caractères 
de la peinture originale ont été conservés. N'ayant donc plus qu'à se faire comprendre 
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avec le burin, M. Lorichon a religieusement rendu son modèle, et, par un choix de 
travaux variés, mais toujours fermes, souples et délicats, c’est dans les carnations sur- 
tout qu’il a triomphé. Les chairs émaciées de la sainte Anne ont été accusées par des 
tailles qui s’interrompent à toutes les rides et se creusent à chaque pli de la peau ; les 
chairs de l’Enfant, au contraire, sont exprimées dans leur plénitude et leur morbidesse 
par un système de tailles enveloppantes qui, aux approches de la lumière, se disper- 
sent en points écartés et scintillants. Le système de traduire les chairs fines par de 
simples tailles interlignées de points ronds, est préférable à cette monotonie des losanges 
qui, d’ailleurs, produit des effets de tabis tout à fait désagréables. M. Lorichon, malgré 
son respect pour les méthodes reçues, s’est permis, dans les passages les moins appa- 
rents, une certaine liberté d’allure, par exemple, dans le torse bruni de la figure de 
saint Jean. Cet apparent désordre ne fait que donner plus de charme à la précieuse 
régularité des parties principales, de celles qui occupent l'œil. Quant aux draperies, 
elles ont été rendues par tous les travaux que l'expérience des maîtres a consacrés. 


On nous communique, avec prière de l’insérer, la lettre suivante, écrite par 
M. Camille Bonnard, auteur de l’ouvrage des Costumes, à un de ses amis : 


« Mon cher F..., 


« J'ai voulu laisser passer quelques jours avant de vous répondre au sujet du pros- 
pectus que vous avez bien voulu me communiquer. J'ai voulu donner au calme et à la 
réflexion le temps de modérer l’amertume de la première impression que j’en ai reçue. 
Jignore jusqu'où s’étendent les droits que M. Goupil a transférés à l'acquéreur de mon 
ouvrage des Costumes des xui°, xiv® et xv° siècles, Je le saurai plus tard. Mais si ces 
droits sont suffisants pour autoriser la publication d’une nouvelle édition, à mon insu 
et sans daigner m’en faire part, je ne peux admettre que dans un intérêt commercial, 
ou pour satisfaire un mauvais vouloir, on puisse impunément dépouiller l’auteur de 
l'œuvre, de sa qualité, de sa conception, pour les transférer à celui qui n’a été que 
l’exécuteur de sa pensée et l'interprète d’une partie de son travail. Changer le titre de 
l'ouvrage et se borner à ne m'y laisser figurer qu’en qualité du plus mince auxiliaire, 
est une atteinte à ma considération et à ma dignité que je ne dois pas tolérer. Il est de 
toute justice d'ajouter au titre que les costumes ont été gravés et dessinés par Mer- 
curi, mais non de la manière que l’on a adoptée. Lorsque j’entrepris la publication de 
l'édition romaine, italienne et française de ce recueil de costumes, je sentis la nécessité 
d’avoir un collaborateur diligent et consciencieux, capable de rendre avec la plus scru- 
puleuse exactitude les précieux documents dont je poursuivais la recherche parmi les 
monuments les plus authentiques de peinture et de sculpture. Mes premiers essais ne 
furent pas heureux, l’œuvre ne recevant pas le caractère que je voulais lui imprimer. 
Je rencontrai alors un jeune homme obscur, sans nom, sans appui, qui sortait de l’école 
de Saint-Michel, où il s'était distingué par les plus brillantes dispositions, et qui aspi- 
rait à devenir un des premiers peintres de notre époque. Mais comment faire de la 

grande peinture, lorsqu'on est sans ressources et sans protecteurs ? Je lui offris, au 
lieu d’aller péniblement gagner vingt-cinq ou trente centimes par heure chez quelque 
obscur graveur, en s’y livrant au travail mécanique de rentrer des tailles, de se con- 
sacrer exclusivement à la gravure de mes costumes; ce serait pour lui une occasion de 
se faire connaître et d'utiliser d’une manière plus agréable son talent, en attendant 
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qu'il pat obtenir les commandes qu’on lui avait fait espérer de quelques tableaux d’au- 
tel. Mercuri avait une antipathie extrême pour l'art qui l'a cependant placé à si juste 
titre au rang des plus célèbres graveurs. Il accepta, mais à contre-cœur, et dans l’es- 
poir de laisser bientôt pointes et burins pour reprendre les pinceaux et la palette. 
Triste, apathique, mécontent de tout, se laissant aller à tous les découragements, man- 
quant à la fois de résolution et d'énergie, Mercuri devint mon compagnon de tous les 
instants; je l’encourageais, je l’excitais, mais sans pouvoir triompher de cette mollesse 
de caractère qui faisait mon désespoir et entravait la marche régulière de ma publica- 
tion. Tandis que je passais de longues journées dans les bibliothéques, dans les cloitres, 
dessinant, recueillant les matériaux que je lui préparais, il restait inerte et pensif en 
présence d’un cuivre qu’il aurait pu terminer en quelques heures. C'est ainsi qu’il me 
fallut trois longues années pour compléter le premier volume que je comptais pouvoir 
publier en moins de dix-huit mois. Et, cependant, qui est-ce qui faisait les recherches 
de toutes sortes? qui est-ce qui démélait dans les peintures murales les figures qu'il 
importait de choisir ? qui dessinait les pierres tumulaires et en déchiffrait les épitaphes 
pour en extraire les personnages qui devaient animer mon recueil ? C'était moi, tou- 
jours moi. Dans mes voyages, lorsque j'ai mené Mercuri avec moi, qui le guidait, qui 
lui désignait ce qu’il fallait prendre et ce qu’il fallait laisser ? Son admirable talent me 
secondait merveilleusement; mais livré à lui-même, sans connaissances historiques, 
qu’aurait-il pu faire ? Comment aurait-il discerné, reconnu les nuances des divers états 
de la vie sociale à ces époques dont il n’avait aucune notion ? 

« Obligé de revenir à Paris pour empêcher une contrefaçon, je fus obligé de faire 
alors mon édition française. Pendant que je m'en occupais, je me livrai à de nouvelles 
recherches dans les manuscrits de la bibliothèque, et je dessinai et envoyai à Mercury 
les nombreux costumes que j'ai puisés à cette source. Mon collaborateur vint me 
rejoindre à Paris. Le succès commercial n'avait pas répondu à mes espérances; l’ou- 
vrage était apprécié, était estimé, mais, pour le répandre, pour le faire citer par les 
journaux, il fallait des sacrifices pécuniaires que je n’étais pas en état de faire, et, pour 
subvenir aux frais d’un voyage indispensable pour recueillir dans la Lombardie et la 
Vénétie les documents qui devaient compléter mon œuvre, je dus l’engager et renoncer 
aux avantages que j’en espérais pour avoir du moins la stérile gloire de l'avoir achevée. 
Je n’en ai pas moins continué courageusement ma tâche, et, quoique réduit par une 
dure nécessité à subir le joug abrutissant d’un mince emploi dans une piètre adminis- 
tration financière, j'ai du fond d’un village des Landes dirigé et résumé le dernier 
volume: De tant de sacrifices, de tant de travail, qu’est-il résulté pour moi? Je nai 
pas même eu à ma disposition un exemplaire de mon ouvrage ; la propriété m'en a été 
ravie, et l’on en est venu aujourd’hui jusqu’à me dépouiller du seul titre que je croyais 
devoir m’appartenir si légitimement. 

« Je peux dire que j'ai été le promoteur du développement de l’inimitable talent de 
Mercuri; je n’ai rien voulu laisser de faible et d’indigne de lui. On peut suivre pas a 
pas la marche de ses progrès; et les costumes numéros 1, 2, 3, 4, 5, 8 et 18 du pre- 
mier volume témoignent du soin que j'ai eu de les substituer à de premiers essais 
dont je n’avais pas été satisfait. 

« C'est moi qui ai fourni tous les modèles coloriés. 

« Voilà, mon cher F..., l'histoire de mes travaux, de mes peines et de la perte de 
ma fortune, pour arriver à une déception à laquelle je ne m'attendais pas, quelque pré- 
muni que je sois par l'expérience de la vie contre les injustices. Soyez assez bon pour 
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voir M. Charles Blanc; donnez-lui communication de ma lettre, si vous le jugez a pro- 
pos. J'attends le résultat de votre visite pour savoir quel parti je dois prendre. » 


« BONNARD. » 


Tout en ajoutant une foi pleine et entière aux assertions contenues dans cette lettre, 
nous n’avons pas à répondre aux plaintes qu’elle exprime. Ces plaintes, si elles sont 
légitimes, s'adressent, non pas à l'éditeur actuel des Costumes, mais à la maison Goupil, 
qui avait publié la précédente édition de ce bel ouvrage. Cette honorable maison, en 
cédant à M. Lévy fils les planches des Costumes, les épreuves déjà tirées, le texte déjà 
imprimé, et tous les droits qu’entrainait naturellement cette vente, a di céder ce qui 
lui appartenait : il est impossible d’en douter. M. Lévy fils n'avait donc qu’à suivre les 
errements du premier éditeur quant au titre de l'ouvrage, puisqu'il devait supposer que 
ce titre avait été disposé au su et vu de l’auteur, lequel, en effet, pendant plus de 
quinze ans, n’avait pas fait la moindre réclamation. Aussi le titre des Costumes est-il 
resté, dans l'édition présente, exactement ce qu'il était dans la première. On y a seu- 
lement ajouté ces mots : Avec une Introduction par M. Charles Blanc; mais, comme cela 
devait être en troisième ligne, M. Camille Bonnard est donc resté pour tout le monde 
l’auteur du texte, de même que Mercuri était désigné comme le dessinateur et le gra- 
veur des Costumes. Or, le texte de M. Bonnard dit à chaque page que c’est lui, Bonnard, 
qui a fait les recherches, qui a fouillé les bibliothèques, compulsé les manuscrits, ex- 
ploré les monuments, et trouvé, une à une, toutes les figures que Mercuri devait des- 
siner et graver. Il y a plus : la préface de M. Bonnard a été reproduite sans le moindre 
changement, dans la nouvelle édition des Costumes, de sorte que M. Lévy et M. Charles 
Blanc, chargé de donner des soins à cette édition nouvelle, n’ont eu qu’à laisser parler 
M. Bonnard lui-même, pour que tout le monde lui reconnût le mérite de ce magnifique 
ouvrage. : Cu. B. 


— Tandis que partout, en France, on restaure les monuments en s’efforçant de leur 
restituer leur forme première, nous avons le regret de voir aujourd’hui, à Paris, un 
membre de l'Institut mutiler la façade du palais où se réunit la docte compagnie. 

Sous le prétexte que les derniers ouragans avaient compromis la solidilé du pa- 
lais Mazarin, M. Lebas, qui en est l’architecte, s’est empressé de le faire étançonner, 
d’une façon quelque peu barbare, en crevant les pilastres pour loger le sommet des 
étais, et de faire enlever les « pots à feu » en pierre qui, s’élevant au-dessus des cor- 
niches, accompagnaient le toit des deux corps avancés de la façade. Mais il faut avouer 
que ces derniers vestiges de la décoration primitive imaginée par L. Leveau avaient 
un grand tort aux yeux de son successeur, l’un des fidèles représentants des idées 
classiques, celui de n'être ni grecs ni romains. Ils avaient eu cependant leur raison 
d'être, et ils l'avaient même plus que jamais. 

La façade du collége des Quatre-Nations, élevée sur le quai par F. Dorbay, d’après 
les plans de L. Leveau, était un peu trop écrasée dès l’origine, à notre avis; mais ce 
défaut était en partie atténué par l’ensemble des ornements en pierre qui surmontaient 
les œuvres vives et semblaient les continuer au niveau des combles. Ces ornements 
consistaient en statues et en « pots à feu ». Les statues, au nombre de onze, s’élevaient, 
à la base de la coupole, sur les attiques qui surmontent les différentes saillies du pa- 
villon central. Il y en avait cing qui accompagnaient le fronton : une debout sur l’acro- 
tere, & son sommet, deux sur chacun des massifs qui garnissent sa base. D'autres sta- 
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tues avaient pour socle chacun des massifs placés un peu en arriere, et enfin deux 
autres, encore en retraite, surmontaient de l’un et l’autre côté les massifs sur lesquels 
s'appuient les balustrades qui cachent le chéneau des parties circulaires de la facade. Sur 
cette balustrade, à l'appui des pilastres qui séparent les fenêtres, se dressait un « pot à 
feu » en pierre, semblable à ceux que l’on vient d’enlever aux combles des pavillons 
latéraux. Il y avait ainsi un ensemble parfaitement coordonné, auquel il eût été dési- 
rable que l’on revint. M. Lebas a préféré l'harmonie par suppression. Où il n’y a rien, 
en effet, il ne saurait y avoir dissonance. 

Jadis le quai, bâti en même temps que le palais, était beaucoup plus bas qu’il n’est 
aujourd’hui. De plus, ses murs en falus, avec leurs saillies garnies de bossages aux 
angles, leurs parties lisses chargées d’écussons et des faisceaux, emblèmes du cardinal 
de Mazarin, formaient un tout homogène avec la façade qui s’élevait en arrière. Celle-ci, 
cependant, malgré les statues et les pots à feu, semble beaucoup trop basse pour les 
combles et le dôme qui la surmontent. Ce qu’elle est aujourd’hui, on le sait ou on le 
devine. Les quais sont beaucoup trop élevés pour le monument, qu’ils enterrent; le 
pont des Arts est encore plus élevé que les quais, puisqu'il faut des marches pour y 
accéder. C'était le cas, ou jamais, de s’efforcer de faire sortir de terre cette façade qui 
s’y enfonce, en revenant à l’ancienne décoration, si bien raisonnée, et c’est le moment 
que l'architecte choisit pour l’abaisser ! 

Il ne lui restera plus qu’à la faire gratter à vif, pour cacher la trace de ses étaie- 
ments, en accordant, suivant l’usage, une tolérance d’un centimètre aux ouvriers 
chargés de cette cruelle opération. À. D. | 


— Une Exposition universelle des beaux-arts doit avoir lieu à Berlin pendant les mois 
de septembre et octobre de cette année. Nous donnons la traduction du programme de 
cette exposition, qui a paru dans le journal officiel de Berlin : 

4° L’Exposition des beaux-arts s'ouvrira le 1° septembre prochain et sera close le 
4e novembre suivant. Le salon sera ouvert au public, les jours ouvrables, de dix à cinq 
heures; les dimanches et jours fériés, de onze à cinq heures; 

2° Ne seront admis que ceux des objets d’art qui auront été présentés par les artistes 
mêmes ou par leurs fondés de pouvoirs. Cette règle s'applique également à tous les 
objets qui ont cessé d’être la propriété des artistes, et il est posé en principe général 
que ni l’origine des objets ni leur destination spéciale pour l'Exposition ne doivent 
offrir le moindre doute; 

3° Les déclarations par écrit des objets d’art à exposer devront être parvenues avant 
le 4e août de cette année à MM. les inspecteurs de l’Académie pour être inscrites au 
catalogue. Elles contiendront, outre le nom et la résidence de l’exposant, le nombre et 
le genre des objets à exposer, ainsi que la désignation du sujet représenté et l’indica- 
tion si l’objet est à vendre. Plusieurs objets d’art ne pourront figurer à la fois sous un 
seul numéro d’ordre que s’ils se trouvent dans un cadre commun; 

4° Les déclarations sont considérées comme une promessé de la part de l'artiste 
d'envoyer à l'Exposition les œuvres qu’il annonce, sans toutefois que l’exposant, se fon- 
dant sur leur insertion au catalogue, puisse prétendre à les voir exposées; 

5° Afin que les objets puissent être classés et placés en temps utile, ils devront être 
délivrés à MM. les inspecteurs de l’Académie, jusqu'au samedi 14 août de cette année, 
avec deux bulletins de même teneur dont l'un sera immédiatement rendu, après avoir 
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été timbré, pour servir de récépissé. Passé ce délai, les objets ne seront admis qu’au- 
tant qu’ils pourront être placés. Aucun artiste ne pourra exiger qu’on déplace des 
objets d’arten faveur d’envois retardataires. 

6° Dans l'intérêt du public, et pour faciliter le contrôle, tout objet d’art exposé devra 
être muni, dans un endroit apparent, d’une étiquette portant le nom de l'artiste; celles 
des œuvres qui peuvent donner lieu à des confusions ou méprises, telles que vues, 
paysages, portraits, etc., indiqueront sommairement sur le revers du cadre le sujet 
qu’elles représentent ; 

7° Sont déclarées inadmissibles les œuvres anonymes, les copies, sauf les dessins 
destinés à la gravure; les peintures et dessins sous verre venant de loin, les instru- 
ments de musique, et généralement tous les ouvrages de mécanique et d'industrie ; 

8 Personne ne pourra faire enlever un objet exposé avant la clôture de l'exposition; 

9° Une commission ad hoc, composée de membres du Sénat académique et d’acadé- 
miciens, veillera à la stricte exécution des articles 2, 5, 6, 7 et 8, concernant l’ad- 
mission des objets d'art. Le Sénat académique prononcera, en cas de doute ou de 
contestation. 

10° L'Académie ne se charge des frais de transport que pour les œuvres de ses 
membres, et dans le cas où ces objets d’art, venant de loin, présenteraient un poids 
extraordinaire, ils ne pourront être envoyés qu'après avoir obtenu l'autorisation spé- 
ciale de l'Académie. Tous les autres exposants ont à supporter les frais de transport, 
aller et retour. 

11° L'Académie n'intervient point dans la vente des objets d’art exposés, ni dans 
leur envoi à d’autres expositions. L’encadrement des tabieaux, gravures, etc., est à la 
charge des exposants. 

12° L'Académie ne répond pas des dommages résultant du transport, aller et retour. 
Les objets d’art non réclamés seront renvoyés purement et simplement. 

Berlin, le 23 janvier 1860. 


Académie royale des Beaux-Arts. 
HERBIG, professeur, directeur ad interim. 


— Les travaux du musée que la ville d’Amiens se fait construire, apres avoir été 
quelque temps interrompus, vont être repris et menés a bonne fin. 

M. le ministre d'État vient de charger M. Lequesne, statuaire et ancien pension- 
naire de l’Académie de France à Rome, de la décoration de l'horloge et de l’exécution 
des quatre statues qui orneront l’entablement du dôme surmontant l'édifice. Ces sta- 
tues représenteropt la Peinture, la Sculpture, l’Archéologie et l'Histoire naturelle. Ces 
allégories désignent les diverses collections que l'édifice doit renfermer. 

Pour prévenir toute nouvelle interruption dans les travaux d’ornementation de l’in- 
térieur et des façades, dont l'exécution est confiée à l’habile direction de M. Diet, archi- 
tecte du gouvernement, on a eu l’heureuse pensée d’organiser une loterie, avec un lot 
principal de cent mille francs, payable en numéraire, dont l'importance doit assurer le 
prompt écoulement des billets. Par son but noble et élevé, cette entreprise a droit à 
toutes les sympathies, et nous espérons que les souscripteurs ne lui feront pas défaut. 


— Nous apprenons qu’une loterie s'organise au profit de l’œuvre des Amis de l'En- 
fance, pour l'éducation et l'apprentissage des jeunes garçons pauvres de la ville de 
Paris. Cette œuvre est digne assurément de l'intérêt qui lui est porté par toutes les 
classes de la société parisienne, pour avoir su, depuis plus de trente ans, soustraire à 
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la misére et aux nombreux dangers d’un abandon presque complet les enfants des 
plus pauvres familles de Paris. — La Société les adopte à partir de l’âge de huit ans, 
et les garde sous son patronage jusqu’au moment où, devenus des hommes courageux 
au travail, des artisans habiles et intelligents, ils ont compris les devoirs du chef de 
famille et sont capables de discerner, en ces temps difficiles, les véritables intérêts de 
Pouvrier, sans oublier un seul instant les liens de la reconnaissance qu’ils doivent au 
zèle secourable et à la charité de leurs concitoyens. 

Pour assurer le succès de cette loterie, qui doit être tirée, dans la seconde quinzaine 
de mai, dans les jardins de madame la comtesse Duchâtel, et subvenir aux besoins crois- 
sants de l’œuvre, qui élève aujourd'hui plus de deux cent cinquante enfants, on a eu 
l'excellente idée de s'adresser aux artistes, et nous sommes heureux d'annoncer que 
déjà beaucoup d’entre eux ont promis des lots formés de leurs meilleurs ouvrages. Cet 
exemple sera suivi, nous n’en doutons pas, par tous les artistes jaloux de prouver que 
l'appel de la charité trouve toujours de l’écho dans le cœur des hommes de talent. 


— Nous avons reçu avec plaisir l'annonce d’une entreprise qui n’est pas moins utile 
aux intérêts de l’art même et de l'archéologie, qu'à ceux des amateurs, si nombreux 
aujourd’hui, d'objets d’art et d’antiquités, et nous nous empressons de lui offrir la pu- 
blicité dont nous disposons. Il s’agit de donner au commerce des objets d’art anciens 
la sécurité qui lui manque trop souvent. M. Carrand, qui se présente au public comme 
expert garantissant, même pécuniairement, ses expertises, est un des hommes qui ont 
les premiers étudié les arts du moyen âge et de la Renaissance, lorsque le goût en est 
revenu en France. Le nombre des meubles, ivoires, bronzes, émaux, faïences, bijoux, etc., 
qu'il a restaurés, est infini. Les richesses des plus belles collections de Paris ont passé 
par ses. mains, et lui-même il a formé une collection merveilleusement choisie d'objets 
d’art et de fragments de toute espèce qui lui servent à de perpétuelles comparaisons 
et à de constantes études. | 

Dans son prospectus, M. Carrand explique qu’il y a quelques années déjà, ayant songé 
à établir un comité d'expertise où il se serait personnellement chargé d'examiner les anti- 
quités du moyen age, et aurait laissé à l'expérience des connaisseurs les plus compétents 
le soin de prononcer sur l'authenticité des tableaux, dessins, gravures, pierres gravées, 
médailles, etc., il dut renoncer à ce projet, pour lequel il n’avait pas trouvé le concours 
qu’il avait espéré; mais il ajoute « que de nouveaux faits de contrefaçon s’étant pro- 
duits depuis quelque temps, faits tellement graves qu’ils seraient de nature à per- 
suader au public que la science ne possède pas de moyen assuré de contrôle et qu’elle 
est impuissante à distinguer les monuments authentiques et sincères des produits de 
la fraude et de l’imitation, il s’est enfin déterminé à prendre, avec son fils, qui par- 
tage ses études et ses travaux, l'initiative du projet que nous annonçons. 

Nous lui laissons au surplus la parole : 

«A partir de ce jour, nous recevrons à notre domicile tous les objets d’art ou-d’an- 
« tiquité d’origine européenne, tant orientale qu’occidentale, appartenant a la période 
«écoulée depuis le temps de Justinien, jusqu’à la fin du xvn* siècle, pour y être exa- 
« minés et appréciés; n’exceptant de cette catégorie que les tableaux, dessins, estam- 
« pes, monnaies et médailles, pour lesquels il existe des experts spéciaux. 

« Les conditions de l’expertise seront : 

« 4° Le dépôt entre nos mains de l’objet à examiner, pendant vingt-quatre heures; 

« 2° Une commission de 3 pour 100 de la valeur de l'objet à expertiser, sans 
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«que cependant la quotité de cette commission puisse être moindre de dix francs. 
« À ces conditions, tout monument que l’on voudra bien nous soumettre sera qua- 
« lifié, décrit, expliqué, et, s’il y a lieu, déclaré sincère et authentique. Un certificat 
«signé et revêtu d’un cachet ou d’un poinçon, selon la nature de l’objet, indiquera son 
« Âge, son usage, sa nationalité et son histoire : le même cachet ou poinçon sera apposé 
« sur l’objet certifié. 

« Cependant, quel que soit le degré de confiance que le public accorde à notre expé- 
« rience, comme nos appréciations, n’ayant en définitive que la valeur d’une opinion 
« personnelle, n'offriraient pas peut-être aux yeux de bien des personnes un motif 
« suffisant de sécurité, et que par là, l’obstacle que nous désirons mettre à l'abus qui 
« fait l’objet de la présente circulaire pourrait devenir illusoire, nous offrons dès à pré- 
« sent, aux personnes qui nous honoreront de leur confiance, la faculté de faire, moyen- 
«nant double commission, garantir pécuniairement par nous les deux tiers de la valeur 
« de l’objet certifié ; nous engageant d'avance à rembourser cette valeur à la demande 
« des possesseurs, et, dans ce cas, il serait fait mention expresse de cette garantie sur 

« le certificat délivré. 
« Les objets auxquels nous refuserons un certificat ne seront taxés qu’au minimum 

« de commission, etc. 
« J.-B. CARRAND, ancien conservateur en chef des archives de la ville de Lyon, 
«membre correspondant de l’Académie de Dijon; et L. CARRAND fils, 

«archéologues, rue Blondel ( Vaugirard), n° 467. » 


— La belle exposition du boulevard des Italiens, qui devait fermer à la fin d'avril, 
sera continuée jusque vers le milieu de mai. On vient d’y placer deux nouveaux 
tableaux de M. Gudin. 


— La maison Goupil'se prépare à ouvrir, dans sa vaste galerie de la rue Chaptal, 
une exposition de peinture où l’on verra la plupart des morceaux importants qui au- 
raient figuré au Salon, s’il y avait eu un Salon cette année. Cette exposition sera 
entièrement gratuite. On y sera admis sur la présentation d’une carte; et il va sans 
dire que les artistes dont les ouvrages seront exposés auront à leur disposition autant 
de cartes qu’ils en pourront désirer. Nous ne saurions trop applaudir à l’idée d’une 
exposition semblable. Ce sera pour les amateurs une consolation, et pour un certain 
nombre d'artistes un dédommagement. 


— Une statue de Jeanne d’Arc doit être érigée à Compiègne, au bord de l'Oise, à 
l'endroit même où la Pucelle devint prisonniére des Anglais, le 23 octobre 1430. Cette 
statue sera exécutée d’après le modèle célèbre dû au talent de la princesse Marie 
d'Orléans. 


— L'auteur de l’intéressant article Un Atelier à Nice, qui a paru dans notre dernière 
livraison, nous prie de faire deux rectifications à la page 87. A la ligne 24, au lieu de 
rire, il faut lire réveil; à la ligne 29, immobilité, au lieu de immuabilité. 


Le rédacteur en chef : CHARLES BLANC. 
Le directeur - gérant : EDOUARD HOUSSAYE. 
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PRIX : 4 FR. LA LIVRAISON 


MODE DE PUBLICATION 


LA GAZETTE DES BEAUX-ARTS, coURRIER EUROPÉEN DE L'ART ET DE 
LA CURIOSITÉ, paraît deux fois par mois : le 1° et le 15. Chaque numéro 
est composé au moins de 4 feuilles in-8°, sur papier grand aigle (64 pages); 
il est en outre enrichi d’eaux-fortes tirées à part et de gravures impri- 
mées dans le texte, reproduisant les objets d’art qui y sont décrits , 
tels que tableaux k sculptures, eaux-fortes, dessins de maîtres, monu- 
ments d'architecture, nielles, médailles, vases grecs, ivoires, émaux, 
armes anciennes, pièces d’orfévrerie, riches reliures , objets de haute 
curiosité, 

Les 2A livraisons de l’année forment quatre beaux volumes de près 
de 400 pages. ‘e 


PRIX DE L’ABONNEMENT 


PANNE | mice. eRe Oe ae 
SUMMONS: 5 ake tas ol he, APM RON 
NEOUS NMOÏS aM. NUE "vse aa hulls) Oe 


Pour les Départements : un an, 44 fr.; six mois, 22 fr.; trois mois, 11 fr. 


Frais de poste en sus pour I’ Etranger 


PRIX DE-LA LIVRAISON : 2 FRANCS 


PRIX DU VOLUME: 10 FRANCS 


Quelques exemplaires sont imprimés sur papier de Hollande avec des épreuves 


d’eaux-fortes avant la lettre, tirées sur Chine, et, dans certains cas, coloriées, — 


L’abonnement à ces exemplaires est de 100 francs. 
ON S’ABONNE 


CHEZ LES PRINCIPAUX LIBRAIRES DE LA FRANCE ET DE L'ÉTRANGER 
ou en envoyant franco un bon sur la poste 


adressé au Directeur-gérant de la GAZETTE DES BEAUX-ARTS, 


RUE VIVIENNE, 55 


PARIS, — IMPRIMERIE DE J. CLAYE, RUE SAINT - BENOIT, 7. 


